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FERDINAND HOLTHAUSEN ö 


Geheimer Regierungsrat Dr. phil., emeritierter ordentlicher Pro- 
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ländisches Mitglied der Königlichen Gesellschaft der Wissenschaf- 
ten zu Göteborg, Ehrenmitglied der Fries Genootschap en de 


Fryske Akademy zu Leeuwarden. 


A Die Germanisch-Romanische Monatsschrift betrauert in ihm den 
2 letzten Mitbegründer der Zeitschrift, welcher er durch die ganzen 
3 48 Jahre ihres Bestehens unverbrüchliche Treue gehalten hat. 


RUDOLF MAJUT - LEICESTER 


DER DICHTUNGSGESCHICHTLICHE STANDORT 
VON ERNST JÜNGERS „HELIOPOLIS“ 


—— 


Eine prima facie vorgenommene Wesensbestimmung des 1949 erschienenen 
Romans „Heliopolis“ von Ernst Jünger erweist das Werk als zur Gattung der 
modernen Utopie gehörend. In ihrem Aufsatz „Utopie — logische Konstruk- 

- tion und chimere“ (GRM 37, 76ff.) hat Rita Falke die letzte Form dieses „Be- 
griffswandels“ zutreffend dahin erläutert, „daß die utopischen Romane der 
letzten 20 Jahre in der Absicht geschrieben sind, die Wirklichkeit zu ver- 
stehen und zu interpretieren“ (Anm. 26). Das gilt auch für „Heliopolis“. 
Jünger umschleiert die stofflichen Beziehungen seines Romans zu politisch- 
kulturellen Geschehnissen der jüngsten Vergangenheit durch Verfernung in 
4 eine unbestimmte Zeit und sendet von dieser Zukunft aus Anruf und War- 
nung an die Mitlebenden. Mit dieser Feststellung ist indessen der dichtungs- 
| geschichtliche Standort des Werkes noch nicht eindeutig festgelegt. Er kann 
nicht wie im Falle der meisten ihm artverwandten Selbstaussagen der Zeit 
ausschließlich von seinem Verhältnis zur Gegenwart her gefunden werden, 
sondern bedarf der Erläuterung von der Vergangenheit aus. 
| 


1 GRM 38/1 


| 


Als schr früher Vorläufer von Jüngers parabolischer Utopie ist Michae 
Georg Conrads Roman „In purpurner Finsternis“ anzusehen, der 1895, also | 
noch in der Periode des Naturalismus, doch ohne Verbindung zu dessen 


| 


Grundanliegen, veröffentlicht wird. Schon diese in „Teuta“, d. h. in Deutsh- 


land, spielende „Romanimprovisation“ richtet sich gegen staatlich-geistige wie 
privat-dingliche Übermechanisierung des Lebens und gegen seine lächerlichen 
oder grausamen Vergewaltiger. Wenn Grege und Yala den Bereich der Ver- 
krampfung mit dem in jeder Hinsicht freien von Nordika vertauschen, so 
zeichnet sich bereits die Abwanderung de Geers und Budurs aus der Helio- 
polis-Welt nach Trans-Hesperien ab. Vom Zufluchtsland aus steht eine 


’ 


Erneuerung von Teuta beziehungsweise von Heliopolis zu erwarten. Conrads 


politisch-kulturelle Utopie bleibt auf längere Zeit hin vereinzelt, während sich 
die Reihe der Zukunftsromane, die im alten Sensationsthema der robinsona- 


dischen Rettung aus einer kosmischen Katastrophe verharren, fortsetzt. Zwei 


von ihnen seien als Beispiele angegeben. 1917 erscheint „Die Arche“, ein 
Phantasieroman des begabten, aber flachen Unterhaltungsschreibers Werner 
Scheff, 1918 „Die lebenden Vierzehn“, ein Werk des weniger durch diese 
Felsenburgiade als durch seine Identität mit Rilkes „jungem Dichter“ in die 


Literaturgeschichte eingegangenen Franz Xaver Kappus. In die Richtung, die 
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auf Jünger zuführt, lenkt erst wieder 1925 ein „Zukunftsroman nach Spengler- 


Motiven“ von Hans Walter Schmidt ein, „Des Abendlandes Schicksalsstunde“. 
Der Fortschritt der Technik, in diesem Fall die Erfindung eines überharten 
Stahlmaterials durch einen deutschen Ingenieur und Edelmenschen, droht eine 
politisch-kulturelle Katastrophe, die Vernichtung des europäischen Westens | 


durch den nationalistisch entflammten indischen Osten, nach sich zu ziehen. 
Aber Ernst und Schwere der Lage münden hier melodramatisch in eine ebenso 
triviale wie sentimentale Liebesangelegenheit aus und liegen tief unter der 
Standhöhe der ihrem Geiste nach dem Buche Schmidts nicht ganz unähnlichen 


„Tunnel“-Utopie Bernhard Kellermanns von 1913, die allerdings noch der 
Beziehung auf die außen- und innenpolitisch in Fluß gekommene Umwälzung 
Europas und Asiens entbehrt. Den gleichen Titel wie Schmidts Roman könnte 
die im gleichen Jahr erschienene Phantasie „Atlantis“ von Hans Dominik 


führen, der ebenfalls ın Kontinenten denkt und ihr Schicksal mit der Gewalt 


über neu gewonnene ,Kraftquellen verbindet. Die wüste Kolportagehandlung 
des von Schurken und Biedermännern geführten Machtkampfes hat vieles mit 


dem Verfahren Schmidts gemeinsam und steht nicht nur in zeitlicher Nähe 


zu Döblins ein Jahr früher veröffentlichtem utopischen Albtraum „Berge, 


Meere und Giganten“, der mit unvergleichlich stärkerer Kraft und in großer 


Symbolik Bilder aus einer technisch-hybriden und widergöttlich-verrohten 
Zukunft qualvoll abrollt. Alle diese Werke deuten — unbeschadet ihrer künst- 
lerischen Wertunterschiede — insofern auf Jünger vor, als sie den Aufstieg 
des Machtbösen im Gefolge immer umfassenderer Naturbeherrschung und die 
sich gegen den Irrweg der Entwicklung anstemmende religiöse Besinnung zum 
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ethischen Thema nehmen. Das damit vorausgesetzte Prinzip einer transzen- 
dent-absoluten Sittlichkeit wird bei Dominik in der Gestalt eines über die 
stärksten stofflihen und seelischen Mittel verfügenden Alten hypostasiert. 
Dieser einigermaßen dem „Regenten“ Jüngers entsprechende Johannes Harte 
wendet sie zu gegebener Zeit wirksam an. Der halbmythische Weltherrscher 
des Späteren entlastet gerade durch seine Neutralität den Menschen nicht von 
der Verantwortung; er will, „daß auch der Übermensch zu überwinden ist, 
indem er am Menschen scheitert, der in der Begegnung höhere Macht gewinnt“ 
(430). Gewissermaßen das Schlußkapitel zu all diesen Büchern schreibt Her- 
mann Harder. Sein kulturphilosophischer „Roman aus der kommenden Ur- 
zeit“, wie der Untertitel der Utopie „Die versunkene Stadt“ (1932) lautet, 
zeigt zwar noch nicht die immanente Parallelität zu den Fragen und Ereig- 
nissen der Gegenwart, die seit Jüngers „Auf den Marmorklippen“ (1939) die 
Hülle der Allegorie unmißverständlich durchscheint, läßt aber schon ebenso 
unmißverständlich das unterirdische Grollen des nahen Umbruchs vernehmen. 
Das durch seinen künstlerischen Ernst ausgezeichnete Buch wirkt wie eine 
Illustration zu den düsteren Voraussagungen in Spenglers gleichzeitig erschei- 
nender Schrift „Der Mensch und die Technik“ (S. 88): „die „faustische* Hoch- 
kultur der erdbeherrschenden Nordvölker ist zugrunde gegangen; Wald und 
Steppe haben die Gebiete der „Heliopolis*-Welt, „die versunkene Stadt“, 
überwachsen, und unter den ins „Urzeitliche“ zurückgestoßenen Überlebenden 
regen sich wieder die Anfänge einer neuen Zivilisation. 

Mit der Annäherung an den engeren Zeitraum Jüngers vermehrt sich die 
Übereinstimmung auch der Einzelmotive. In dem etwa vier Jahre vor „Helio- 
polis“ entstandenen mythoiden Roman Döblins „Der Oberst und der Dichter“ 
(ersch. 1946) erinnert die ethisch-religiöse Gegenüberstellung nicht nur von 
liebloser Macht und machtvoller Liebe sondern auch von eudämonistisch 
ersonnener Planung und opferhaft erworbenem Heil an verwandte Gedanken- 
gänge bei Jünger. Dagegen fehlt in „Heliopolis* gänzlich das Motiv der 
behördlich organisierten Waren-Erzeugung, das Hermann Kasack beschäftigt. 
Seinen Roman „Der Webstuhl“ (1949) durchgraut in beiden Bedeutungen des 
Wortes die Dämonie der mechanisierten Wirtschaft, die sich zum Herren über 
den Menschen macht und ihn erstickt. Das Zentralgleichnis von der staatlichen 
Teppichweberei variiert hier das Ähnliche vom Umlauf der Fliesen zwischen 
Steinbruch und Fabrik, dessen gespenstische Kreiskette durch seinen früheren 
Roman „Die Stadt hinter dem Strom“ (1948) gleitet. Dieses Nachtstück von 
der Totenstadt könnte in angemessener Analogie zu „Heliopolis“ mit „Nekro- 
polis* überschrieben sein, wie denn schon 1619 Johann Valentin Andreae 
einen utopischen Roman „Christianopolis“ benannt hat. Wiederum in einem 
anderen Motiv begegnen sich Nekropolis und Heliopolis. Die gespenstische 
Einschau in das ohne Sinngrund und Sinnziel sich umgebärende Leben, die 
sich bei Kasack dem Robert Lindhof erst mit dem Tode öffnet, erleiden bei 
Jünger Lucius de Geer und Budur Peri im Rauschgifttraum. Sie sehen „Das 
Unaufhörliche“, wie es schon 1931 Gottfried Benn für Paul Hindemiths 
Oratorium erdacht hat; wie hier so gerät auch bei Jünger die Vision um einen 
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nur mit Kasack sondern auch mit Stefan Andres und Walter Jens g | 
Jünger im Schauder vor einer alle menschliche Freiheit bedrohenden Staats- | 
allmacht. Zentralamt und Punktamt von Heliopolis sind letzthin ebenso 
lemurische Einrichtungen wie Präfektur und Archiv in Kasacks Totenstadt 
oder die statistische Akademie in seinem späteren Roman „Das große Netz“ a 
(1952) oder die Kartothek in Andres’ „Das Tier aus der Tiefe“ (1949) oder der 
Justizpalast in Jens’ „Nein“ (1950). Sie sind das allmächtige- Zwangsmittel® 
einer die Persönlichkeit bis zur Selbstverneinung vergewaltigenden Terror- 
Diktatur. Am nächsten steht „Heliopolis“ hier der „Sintflut“-Trilogie von 7 
Andres, deren erster Teil, „Das Tier aus der Tiefe“, auch im gleichen Jahr 
wie Jüngers Roman an die Öffentlichkeit tritt. Funktional entsprechen sich 
ungefähr der Landvogt und Alois Moosthaler, Messer Grande und Zeisig, in 
gewissem Grade auch der Kunstbuchbinder Antonio Peri und der Goldschmied 
Clemens mit ihren Nichten Budur beziehungsweise Charis. Im zweiten Bande, 
„Die Arche“ (1951), trifft den Freund des Clemens, den „abramitischen“ Gut- 
mann, ein ähnliches Los wie den „parsischen“ Peri; beide überstehen nicht die 
‚Befreiung aus der Zwangsverschleppung. Als Ganzes gesehen haben Jünger 
wie Andres weniger Zukunftsphantasien als Analogien zu Geschehenem und 
Möglichem im Gewande der Utopie gedichtet. Das tut auch Jens, aber er geht 
noch weiter. In seiner „Welt der Angeklagten“ (Untertitel zu „Nein“), in der 
es außer ihnen nur noch Richter und Zeugen, aber keine „Menschen“ mehr 
gibt, ist nach dem letzten aller Kriege ein terrestrischer Zustand erreicht, der 
von einem totalitären Diktator unentrinnbar gelenkt wird. Im Gegensatz zu 
Jüngers Welt-„Regenten“, der noch gleich dem christlichen Gotte dem ein- | 
zelnen Staat und Individuum die Entscheidung seines Weges überlässt, 
regelt dieser „oberste Richter“ nicht nur ihr Sein, sondern auch ihr Denken in 
völliger Gleichschaltung, Mit Arno Schmidts „Schwarze Spiegel“ (1951; zweite 
Erzählung von „Brand’s Haide“), wo nach einem Atomkrieg (der schon bei 
Andres die „Sintflut“ herbeiführt) nur noch ein einziges Paar, und schließlich 
nur der Mann, übrigbleibt, scheint sich die utopische Gattung dieser Art iro- 
nisch zu überschlagen und keiner weiteren Steigerung fähig zu sein. 

Während alle diese Werke in der Verdammung eines teuflischen „Führer- 
Prinzips“ übereinstimmen, wird das meist mit ihm verbundene Motiv der ins 
Phantastische gesteigerten Technik bei Jünger nicht als schlechthin wider- 
natürlich-vermessen, sondern als notwendiger Entwicklungsgrad praktischer 
Okonomie genommen. Die Technik hat in der Heliopolis-Welt ihre dritte, die 
„zauberhafte“ Phase erreicht, wo sie „den Wünschen homogen“ geworden ist 
und bereits jenseits der ersten und zweiten, der „titanischen* (Döblin: „gigan- | 
tischen“) und der „rationalen“ liegt (220). Sie hat nunmehr die amerikanische 
Rekordbesessenheit der ersten Stufe, die 1913 im utopischen Symbol des 
Kellermannschen „Tunnels“ aufrast, und den real-idealistischen Zivilisations- 
optimismus der zweiten, der noch 1925 in den Hartstahl-Plänen des Schmidt- 
schen Ingenieurs schwingt, hinter sich gelassen. Jüngers „dritte Phase“ der 
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_ Technik wird auch in Franz Werfels „Stern der Ungeborenen“ (1946) voraus- 


gesetzt. Da sie hier jedoch auch das geistige und selbst das religiöse Leben 
erreicht hat und sich mit dem (nur Werfel, Hesse und Jünger gemeinsamen) 
Ordens-Motiv verschlingt, nimmt Werfels Utopie eine besondere Stellung ein. 
In seiner Fernzukunftsstadt Panopolis streben Teile einer durch technoso- 
phische und ästhetische Überzüchtung verkünstelten Gesellschaft nunmehr 
wieder in die Epoche der gewalttätigen Volksführer zurück, die ihnen, wenn 
auch auf Kosten der erreichten Leidlosigkeit, das Ausleben der Triebe frei- 
geben. Werfels von Jünger verschiedene Anlage der Idee darf dennoch nicht 
über die zeitnahe Gemeinsamkeit des sie bedrängenden Fragenkreises hin- 
wegtäuschen. Jo-Do und der General der Dschungel-Bergstadt nähern sich, 
jeder in seiner Art, dem „Landvogt“-Typus, Jo-Joel und seine Gruppe ent- 
sprechen mutatis mutandis den Parsen von Heliopolis, und dem Großbischof 
fällt etwa die Aufgabe des Pater Foelix zu. In Hermann Hesses „Das Glas- 
perlenspiel“ (1943) heißt er Pater Jakobus und gehört zum Orden der Bene- 
diktiner. Sie und die ihnen im Wettstreben nach einem spiritualisierten Leben 
befreundete außerkirchliche Gemeinschaft der Kastalier bilden hier gleich den 
meta-ethisch gerichteten Mauretaniern von Heliopolis und den mönchischen 
Mutarianern von Panopolis Verbände höchster geistiger Ordnung, die sich 
zwar nach außen hin vom politischen Getriebe absetzen, es aber unter der 
Oberfläche beeinflussen. Mit allen von ihnen überschneiden sich in verwandten 
Zügen Werfels Weise der „astromentalen Epoche“, die Chronosophen. 

Daß Jünger einige der hier erwähnten Romane gekannt hat, steht wohl 
außer Zweifel. Das gleiche ist für einige Werke des englisch-amerikanischen 
Zukunftsromans anzunehmen, da er „grauenhafte Utopien wie die von 
Orwell“ („Der Waldgang“, 1951, S. 133; vgl. auch das Vorwort zu „Strah- 
lungen“, 1949) und die „alten Utopisten seit Fourier und Bellamy“ („Helio- 
polis“, S. 204) erwähnt. Es muß daher (unter Beiseitelassung des Franzosen 
Fourier, der seine Zukunftsphantasien nicht in Romanen niedergelegt hat) 
auch auf diesen Zweig kurz eingegangen werden. Seine ältere Reihe schließt 
vor Bellamy und seinem Gegner William Morris, dessen optimistisch-flacher 
Phantasiesozialismus Jünger nur abstoßen konnte, mit Samuel Butlers un- 
barmherzig witziger Sozialsatire „Erewhon* (1872). Unter den verschiedenen 
Erscheinungen der gesellschaftlichen Entwicklung, die Butlers utopischer Hohn- 
spiegel verzerrt zurückwirft, nehmen die Maschinen und die staatliche Reform- 
tyrannei nicht den letzten Platz ein. Ihr entfliehen schließlich Higgs und seine 
Geliebte Arowhena, aber nicht wie de Geer und Budur in die Idealität eines 
Fabelbezirkes, sondern in die Normalität der westlichen Zivilisation, also ge- 
rade aus der künstlichen Vollkommenheit der Zukunft in die unverkünstelte 
Unvollkommenheit der Vergangenheit. Dieser Gegensatz der Butlerschen und 
der Jüngerschen Sicht entspringt wohl weniger der epochalen Verschiedenheit 
als der des Volkscharakters. Sie erscheint, wie schon die Art der Kritik Jün- 
gers an Bellamy und Orwell vermuten läßt, auch in der sonstigen englischen 
Utopie-Literatur, ungeachtet der Selbstverständlichkeit, daß „in the main it 
expresses the hopes, fears, and dreams of all western civilization.“ Diese 


20. Jahrhunderts untersucht und in der Bibliographie auch die ı 


FrWlörte beschließen die „Einführung“ BER Richard Ferbe 


„Utopian Fantasy“ (London 1955), das die englischen Phantas 


Schriften über die deutschen Zukunfts- und Staatsromane mit aufführt. Br 
Ferbers Analysen geht hervor, daß sich der Unterschied der völkischen Eigen- = 
art bereits in den Problemrichtungen abzeichnet. Es fällt unter anderem auf, 


wie oft bei den Engländern konfessionelle und praktisch-politische Fragen im | 
- Mittelpunkt stehen. So wird in einer Reihe dieser Romane das Weltheil von 


einem Pan-Katholizismus erwartet, andere sehen in gleichermaßen utopischem 
Licht die Zukunft des Verhältnisses zwischen England und Deutschland. Auf- 
fallend ist ferner die häufige Auseinandersetzung mit dem Feminismus in der 
Art von Gerhard Hauptmanns „Die Insel der großen Mutter“ (1924). Keines 
dieser Probleme spielt in Jüngers Zukunftsroman eine auch nur annähernd 
wesentliche Rolle. 


— 
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So weit läßt sich „Heliopolis“ gattungsgeschichtlich in eine infolge der poli- 
tischen und gesellschaftlichen Unsicherheit des zwanzigsten Jahrhunderts wie- 
der kräftig belebte Romanform, eben die der Utopie, einordnen. Aber un- 
geachtet dieser zeitbedingten Bindung geht Jüngers Roman Wege, die in Geist 
und Form auf ein anderes Ursprungsgebiet zurückweisen: auf den Hoch- 
idealismus der klassisch-romantischen Epoche. Und gerade dieser Anschluß 
an das Alte ist das Neue bei Jünger. Was er Lucius de Geer — sicherlich im 
Geiste seines eigenen Schaffens — anläßlich einer Betrachtung von Wilhelm 
Heinses Nachlaß überdenken läßt, wurde von jedem bedeutenden Epiker um 
1800 angestrebt: „mit Worten den Sinn zu richten auf das Unaussprechliche, 
mit Klängen auf die unerhörten Harmonien, mit Marmor auf die unbeschwer- 
ten Regionen, mit Farben auf den überirdischen Glanz. Das Höchste was er 
erreichen konnte, war Transparenz“ (95). Auf „Transparenz“, auf das Ahnen 
des wesentlichen Lebens hinter dem farbigen Abglanz zielen bei aller Ver- 
schiedenheit der Berichtweise und auch da, wo sie sich „realistischer“ Mittel 
bedienen, Goethe, Jean Paul, Hölderlin und Novalis, aber auch die Späteren 
wie Brentano und Arrim, Hoffmann und Eichendorff. 

Demgemäß liegt es ebensowenig in Jüngers künstlerischer Absicht wie in 
der des Hochidealismus — von dessen Novellen und Erzählungen hier nicht 
die Rede ist — den Leser durch unnachlassende Straffung der Geschehnisse 
in Spannung zu halten. Abschnitte, in denen sich die äußere Handlung ballt, 
werden von ihm wie von den großen Romandichtern um 1800 verhältnis- 
mäßig selten eingefügt. So sind in „Heliopolis“ die kürzeren Berichte von der 
Rettung Melittas und der Ermordung Messer Grandes und der längere von 
der Vernichtung der „Schinderhütte“ des Dr. Martens Inseln, wie etwa der : 
räuberische Überfall in den „Lehrjahren“ (Buch IV, Kap. 5) oder selbst in den 
szenisch belebten „Kronenwächtern“ die Rauferei gegen Schluß. Das Haupt- 
gewicht liegt, ohne daß die Handlung versandet, auf dem Sinngehalt der Vor- 
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gänge und auf den ihn erläuternden Gesprächen. In einigen Fällen wird bei 
Jünger, wie auch bei seinen Zeitgenossen Broch, Musil und dem Thomas Mann 
des „Doktor Faustus“ (1947) das Thema geschlossen abgehandelt; häufiger 
wird es, wie bei den Hochidealisten, in Unterhaltung aufgelöst. Dazu kom- 
men Selbstbetrachtungen und Aufzeichnungen, so daß sich die Anlage von 
„Heliopolis“ fast der aufgelockerten Führung der „Wanderjahre“ nähert. 
Wie in Goethes Altersroman der gedankliche Grundstrom zu verschiedenen 
Malen im Seespiegel einer Novelle an die Oberfläche tritt, so bei Jünger in 
„Ortners Erzählung“, deren Länge und Ausrundung zu einer Einzelausgabe 
geführt hat. Das gleiche wäre im Falle des 6. Buches der „Lehrjahre“, der 
„Bekenntnisse einer schönen Seele“, angängig, wie denn auch tatsächlich 
Goethes Schwager Johann Georg Schlosser und sein Jugendfreund Friedrich 
Leopold zu Stolberg diesen Teil abgesondert (und den Rest verbrannt) ha- 
ben. Dem von Stasia aufgenommenen Ferndiktat des Bergrats über die vor- 
kaukasische Kratergruppe (16—23) kommt im Handlungsgefüge so viel und 
so wenig Berechtigung zu wie der Aphorismen-Sammlung „Aus OÖttiliens 
Tagebuche“ in den „Wahlverwandtschaften“ oder „Leonardos Tagebuch“ in 
den „Wanderjahren“ oder den Geschichten und Märchen in den beiden Ro- 
manen des Novalis. Als Thomas Mann das vom Hochrealismus verpönte, 
aber durchaus nicht immer vermiedene Verfahren, theoretische Großgespräche 
als künstlerischen Baustoff in den Roman einzulassen, 1924 im „Zauber- 
berg“ wieder voll aufnimmt, fordert er Bedenken der zünftigen Kritik heraus. 
Ebenso ergeht es Jünger. Doch kann man auf einen so überlegt schaffenden 
Erzähler wie ihn kaum anwenden, was seinerzeit Ferdinand Huber, vor allem 
im Hinblick auf die beiden letzten Bücher der „Lehrjahre“, bemerkt hat: daß 
der Dichter „mit den kostbarsten Schätzen seiner höchsten Bildung die Nicht- 
überwindung der Schwierigkeit bedeckt“. (Zitiert nach Creizenachs Einleitung 
zum „Wilhelm Meister“, Jub. Ausg. 17, XXIX.) Vielmehr wird man im 
Falle Jüngers Friedrich von Schlegels Urteil über „Wilhelm Meister“ bei- 
pflichten, wie er es in seinem „Athenäum“-Aufsatz (Ersten Bandes Zweites 
Stück, S. 147—178) niedergelegt hat: „Die gewöhnlichen Erwartungen von 
Einheit und Zusammenhang täuscht dieser Roman ebenso oft als er sie er- 
füllt. Wer aber echten systematischen Instinkt, Sinn für das Universum, jene 
Vorempfindung der ganzen Welt hat,..... fühlt gleichsam überall die Persön- 


- lichkeit und lebendige Individualität des Werks, und je tiefer er forscht, je 


mehr innere Beziehungen und Verwandtschaften, je mehr geistigen Zusam- 
menhang entdeckt er in demselben.“ 

Die inneren Bezüge des geistigen Kosmos von „Heliopolis* zu dem des 
Hochidealismus können hier nur in ungefähren Umrissen nachgezeichnet wer- 
den. Der psychophysische Determinismus des Hochrealismus ist aufgegeben 
und die Freiheitswelt der klassisch-romantischen Epoche wieder in ihre Rechte 
eingesetzt. Nicht daß der Landvogt von Heliopolis in ebenso abstoßender 
Weise die politische Freiheit bedroht wie sein Gegenstück im „Wilhelm Tell“ 
ist wesentlich; der Hochrealismus und seine Vorperioden hätten ihn gleicher- 
maßen verdammt. Wesentlich ist, wie Jünger sagt, daß Wilhelm Tell zum 
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„Waldgänger“ wird, d. h., daß er sich innerlich nicht fügt und du 
der Gesinnung auch zum Vorkämpfer der äußeren Freiheit wird. („Der | 
gang“, S. 107f.) Denn: „Die Freiheit... ist unsterblich, wenngleich sich immer | 
in die Zeitgewänder einkleidend.“ (Ebd. S.65.) Jünger und Schiller begegnen 
sich im leidenschaftlichen Bekenntnis zur sittlichen Freiheit, im Bekenntnis zu 
„kühnen Geistern, die verzweifeln, die tragisch untergehen“. („Heliopolis“ S. 
427.) Was Phares als die edelste Seelenhaltung im „Regenten“-Reich preist, 
„eine höchste Unzufriedenheit — die Unzufriedenheit des Geistes“, der sein 
Glück darin findet, daß ihm immer wieder „neue Aufgaben“ versprochen wer- 
den (429), ist die faustische Freiheit: wie Goethe liebt auch Jünger „den, der 
Unmögliches begehrt“. Aber er versteht darunter ebensowenig wie Goetheden 
genialisch Schweifenden, der nur sich selber will. Vielmehr wird eine höhere und 
höchste, nur durch die Freiheit des Opfers zu erringende Ordnung angestrebt 
(426). Kants Postulate der praktischen Vernunft, Gott, Freiheit, Unsterblichkeit 
erhalten wieder verbindliche Geltung (428). Ohne die Ausrichtung auf ein jeder 
Relativierung entzogenes ethisches Urgesetz, auf einen kategorischen Impera- 
tiv (Kant), der als „Sonne deines Sittentags“ (Goethe) im Mittelpunkt der 
moralischen Welt steht, ist auch für Jünger die sittliche Entscheidung wertlos 
oder wertfalsch. Er verlegt sie in „Heliopolis“ in den Vertreter des Standes, 
der ihm innerlich nächstverwandt ist, den verantwortlichen Truppenführer, 
und gelangt so zu der soldatischen Sonderform des Kantianismus, das heißt 
zu Kleist. Lucius de Geer handelt wie der Prinz von Homburg gegen den 
Befehl des Vorgesetzten, als er bei der Zerstörung der „Schinderhütte“ An- 
tonio Peri befreit. Gleich jenem wird er zur Rechenschaft gezogen und, nach- 
dem er in innerer Freiheit den Verstoß gegen die militärische Zucht als sol- 
chen anerkannt hat, begnadigt und erhöht. Mit ausdrücklichem Bezug auf 
Kleist (198) ist für Jünger der Offizier „das Bild des ritterlichen Menschen 
von hoher Bildung“. Damit erweitert sich der Kreis wieder über Kleist hinaus 
auf Goethe zu, der in den „Wahlverwandtschaften“ (II, Kap. 5, „Aus Otti- 
liens Tagebuch“) Ähnliches ausgesagt hat. Ein gleich hohes, wenn nicht hö- 
heres Amt fällt in „Heliopolis“ dem Künstler zu. Er erscheint im Hochrealis- 
mus als eine problematische (z. B. bei Siegfried, bei Hesse, bei Löns) oder 
(z. B. bei Heinrich und Thomas Mann) brüchige Gestalt. In „Heliopolis* wird 
er wieder zum vates, wie ihn (der S. 306f. verherrlichte) Klopstock schon in 
seiner lateinischen Schulrede von 1745, der „Declamatio“, verkündet und wie 
ihm noch Schiller im Lehrgedicht von 1789 „der Menschheit Würde“ in die 
Hand gegeben hat: „Die königlichen Dichter .. . hatten stets die wahre Ord- 
nung im reinen und schlackenlosen Feuer der Gesänge offenbart. Hoch über 
den kühnsten Denkern, hoch über den Helden stehend, hielten sie auf den 
letzten Klippen über dem Abgrund Wacht“ (307). Ortner, ein königlicher 
Dichter solcher Art, ist der Freund des Fürsten, zu dessen „Maximen“ es 
zählt, „daß echte Politik nur möglich sei, wo Dichtung vorausgegangen war“ 
(109). Wieder klingt hier die Stimme Schillers auf: „Drum soll der Sänger 
mit dem König gehen“. Das kennzeichnet bereits die Stellung, die Jünger dem 
Staatsführer von Heliopolis zuweist. Er ist gleichermaßen das politische wie 
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das geistige Oberhaupt des Gemeinwesens und in jeder Hinsicht das Wider- 
bild des Landvogts, des demagogischen Machtverbrechers. Indem Jünger diese 
Zusammenhänge in Handlung und Theorie entwickelt, nimmt er auc eine 
andere, vor ihm fast abgestorbene Erzählgattung des Hochidealismus wieder 
auf: den sogenannten Staatsroman: „Heliopolis* setzt seine paradigmatische 
Form fort, wie sie sich nach den Frühformen von Morus’ „Utopia“ (1516) und 
3 Campanellas „Civitas Solis“ (1612) im achtzehnten Jahrhundert bei Haller, 
» Wieland, und, mit anderen Anliegen gemischt, auch in Heinses „Ardinghello“ 
j ausgebildet hat. Dagegen spürt man keine Verbindung zwischen „Heliopolis“ 
; und dem Geiste der ihr zeitlich näher liegenden Spätform des Staatsromans, 
| etwa zu Auerbachs „Auf der Höhe“ (1865) oder zu Spielhagens „In Reih’ und 
Glied“ (1867), obschon hier wie dort Gestalten und Begebenheiten der jüng- 
sten Vergangenheit „utopisiert“ sind. Staatsphilosophisch weist zur Ideen- 
welt des Hochidealismus, und zwar zu Fichtes Zukunfts-Schema vom „Ge- 
schlossenen Handelsstaat“ (1800), mit Übertragung aus dem nationalen in den 
„Weltmaßstab“ das Programm des Bergrats zurück: „Die Erde muß sich 
runden als ein geschlossener Lebens- und Verwaltungsraum“ (220ff.). Aber 
| ungleich Fichte scheint Jünger den wahren Heilsweg nicht in der Richtung 
f eines nationalen Partikularismus, sondern eines religiös-hierarchischen Uni- 
versalismus zu suchen, wie ihn Novalis gegen Schluß seines Traktats „Die 
Christenheit oder Europa“ (geschrieben 1799) erschaut. Es bedürfte nicht der 
namentlichen Erwähnung von Novalis (91, 342) in „Heliopolis*, um die 
inneren Beziehungen zwischen ihm und Jünger zu erkennen. Sie treffen sich 

auch im Geiste der spekulativen Naturwissenschaft und selbst in dessen sprach- 
licher Eingestaltung, eine Zusammenstimmung, die den romantischen neben 

dem klassischen Wurzelstrang in Jüngers Aufwuchs deutlich erkennen läßt. 
Ebenso augenfällig ist der Zusammenhang von „Heliopolis“ mit dem 

Roman des Hochidealismus in Hinsicht auf die Behandlung der Charaktere. 

Wie die Altmeister verzichtet auch ihr später Schüler auf jene Vollkommen- 

heit der psychologischen Feinarbeit, die vom Hochrealismus angestrebt wird. 

Daß dem Frauenmaler Goethe Gestalten wie Philine und Frau Melina oder 

dem Seelenspürer Jean Paul ein Brüderpaar wie Walt und Vult oder ver- 
schrobene Gelehrte wie Dr. Katzenberger und Feldprediger Schmelzle ge- 
lingen, ist nicht Ergebnis kunstvoller Bosselung, sondern Gnadenfund ihres 
Genius. Die Heliopolis-Menschen sind gleich denen des klassisch-romanti- 
schen Romans keineswegs nur Flachrelief und ohne Eigenwesen, erfüllen es 

aber nicht, wie oft im Hochrealismus, um ihres charakterologisch interessanten 
Selbsts willen, sondern als thematische Sonderform im Dienste der Leitidee. 

Das gilt überwiegend auch für den hochidealistischen Roman, am wenigsten 
vielleicht für die früheren Teile des „Wilhelm Meister“, die noch von der 
realistischen Theater-Fassung her gespeist sind. So erscheinen in den „Wahl- 
verwandtschaften“ der Hauptmann und Charlotte als Vertreter (nicht als 
Symbole) der Tendenz zum Gleichgewicht und zum Festhalten, Eduard und 
Ottilie als die der Tendenz zum Ausschwung und zur Neubindung. Die skur- 
rilen, aber auch die tragischen Personen Jean Pauls und bisweilen auch die 


digmatisch anitsefegten Gestalten der TER EURE zu. Und noch i in 
einer so volkstümlichen Erzählung wie die von Brentanos Kasperl und Annerl 


ist das unselige Paar veranschaulichter Schulfall ungebührlich verzogener 


Tugenden. Die Menschenwelt des „Ofterdingen“ verspiegelt sich vollends ins 


Allegorische, das der erklärenden Auflösung bedarf. Auch liegt keineswegs 
eine zufällige Übereinstimmung vor, wenn alle Klassiker und viele Roman- 
tiker im Gefühl, daß ihre Dichtung (quantitativ oder qualitativ) nicht hin- 
reicht, um das Ideeliche völlig auszusagen, es deshalb in theoretische Schriften 
überfließen lassen, und Jünger (bezeichnenderweise durchaus nicht als ein- 
ziger unter den Dichtern seiner Zeit) sich ebenso verhält. Seine hier des öfte- 
ren herangezogene Betrachtung „Der Waldgang“ (1951) — der, beiläufig 
gesagt, keine geringere Bedeutung zukommt als den in ähnlicher politischer 
Situation von Fichte verfaßten „Reden an die deutsche Nation“ — ist auf 
weite Strecken hin theoretische Erläuterung zur dichterischen Praxis von 
„Heliopolis“. 

Ein der Charakterführung des Hochidealismus entsprechendes Verfahren 
entwickelt auch Jünger. Von der Landvogt-Partei steht ihr Führer für den 
bedenkenlosen Demagogen, Messer Grande für den zu dieser politischen 
Spielart gehörenden terroristischen Polizei-Leiter, Dr. Mertens und Dr. Beckett 


für die der Richtung sich verschreibende verantwortungslose Wissenschaft. 


Auf seiten des Prokonsulats vertritt der Fürst den Typus des humanistischen 
und humanen Staatsführers, sein Generalstabschef den des gebildeten, sich 
seiner politisch-kulturellen Verantwortung bewußten, aber beruflich ver- 
engten Militärfachmanns. In den mittleren Rängen „bedeuten“ die Fähn- 
riche de Beaumanoir und von Winterfeld Stufungen von der überlieferungs- 
haft bis zur eigenständig vornehmen Heeresaristokratie. Die tieferen Ränge 
erscheinen leitbildlich in dem technisch tüchtigen und strategisch vorsorg- 
lichen Oberfeuerwerker Sievers und in dem zuverlässigen Draufgänger Ser- 
geant Calcar. Die Professoren Orelli und Fernkorn sind Beispielgestalten 
für die unabhängige und sich ihrer Verantwortung bewußte Wissenschaft, der 
Maler Halder, der Denker Serner und der Schriftsteller Ortner für die Würde 
der Kunst. Die mystische Weisheit verklärt sich in dem parsischen Kunstbuch- 
binder Antonio Peri, die religiöse in dem Eremitenpater Foelix, die metal- 
lurgische Geosophie im Bergrat. Von den Frauen versinnbildlichen Melitta 
die niedere, Budur Peri die hohe Minne — beide Begriffe im geläuterten Sinne 
Walthers von der Vogelweide. Der Regent und sein Weltraumsciffsführer 
Phares vergleiten ins Mythische; sie sind fabelgeographisch im Umkreis des 
„Hesperidischen“ angesiedelt, das bereits im „Ofterdingen“-Roman (an vier 


Stellen) auftaucht, und in John Palmers Utopie „The Hesperides“ (1936) im 


Gegensatz zu der deutschen Überlieferung gerade das planetarische Land 
eines das Eigenwesen vernichtenden Weltstaates vertritt. 
Gemäß dieser Zweiteilung der Gestalten in eine mehr typisierte und eine 


= Ca A Is SIE BE | ern » a 
A \ a A er 
- : > . Fi Zr zn 


Der dichtungsgeschichtliche Standort von Ernst Jüngers „Heliopolis“ 11 


mehr individualisierte Gruppe wendet sich auch Jüngers Namengebung wieder 


zu der deshochidealistischen Romans zurück. Der Landvogt, der Prokonsul (oder 
Fürst), der Chef, der Bergrat erfüllen die ihnen zuerteilte Rolle unter dem 
Namen ihrer Stellung, ähnlich wie in den „Lehrjahren“ der Baron, der 
Oheim, der Abbe, oder im „Ofterdingen“ der Gärtner, der alte Bergmann, 
der alte Mönch. Es erübrigt sich, mehr Bezeichnungen dieser Art, etwa aus 
den „Wahlverwandtschaften“, den „Wanderjahren“*, dem „Geisterseher“ und 
anderen Romanen des Hochidealismus, anzuführen.. Die Frauen unterwirft 
Jünger nicht diesem Verfahren; selbst die weniger wichtigen wie Theresa und 
Emilia erhalten einen Namen. Bei keiner von ihnen bleibt es bei einer all- 
gemeinen Standes- oder Herkunftsangabe wie „die Gräfin“, „die Baronin“* 
(Goethe), „die Griechin“ (Schiller), „die Morgenländerin“, „das Hirtenmäd- 
chen“ (Novalis). Vermutlich leitet Jünger bei dieser Entscheidung das Gefühl, 
daß die Geschöpfe der „rezeptiven Gründe“ (353) keine Abstraktion ver- 
tragen. Er vermeidet die im hochidealistischen Roman, z. B. in Arnims „Grä- 
fin Dolores“, beliebte Fiktivdiskretion, den Namen durch seinen Anfangs- 
buchstaben anzudeuten, folgt aber sonst dem sowohl bei den Klassikern wie 
bei den Romantikern üblichen Verfahren, der epischen und personalen Schich- 
tung durch nominale Abtönung, d. h. durch die Verschiedenheit gehobener 
und alltäglicher, farbkräftiger und blasser, verengter und erweiterter Namen 
Nachdruck zu geben. Während der Realismus schon im Klang des Familien- 
namens die Kaste anzukündigen liebt — etwa bei Spielhagen „von Hohen- 
stein“ gegenüber „Peter Schmitz“; „von Werben“ gegenüber „Reinhold 
Schmidt“ — und der Hochrealismus bei jeder Art von Nomenklatur den cha- 
rakterisierenden Hinweis vermeidet, läßt sich für den Hochidealismus ab- 
gesehen von der oben angegebenen Differenzierung nach dem Funktionsgrad 
schwer eine allgemeine Regel abziehen. So auch liegt der Fall in „Helio- 
polis“. Der Toxikologe, der Ethnologe, der Kulturhistoriker erhalten hier 
Vor- und Zunamen unter Voranfügung des akademischen Grades, andere 
Wissenschaftler, die mehr im Hintergrund bleiben, ebenso die Künstler und 
die Kriegsschüler, nur den Familiennamen, der Held und die beiden Parsen 
aber wieder Vor- und Zunamen. Über die Beschränkung auf bloße Standes- 
angaben ist schon gesprochen worden. Besonders hervorzuheben ist in der 
Beziehung von „Heliopolis“ zum Roman des Hochidealismus das Nebenein- 
ander von deutschen und fremdländischen Namen. Wie sich im „Wilhelm 
Meister“ zu einem deutschen Wilhelm oder Friedrich ein romanisierter Lo- 
thario, Leonardo oder ein graeko-romanischer Philo, ja ein rein griechischer 
Laertes gesellt, so in „Heliopolis“ zu den erwähnten deutschen Namen ein 
romanischer Mario und Fortunio, ein klassisch-lateinischer Calcar, ein hu- 
manistenlateinischer Nigromontanus (der Balte Schwarzenberg im „Besuch 
auf Godenholm“) und ein griechisch klingender Phares, der sich meines Wis- 
sens in der antiken Literatur nicht nachweisen läßt und mit dem Schwieger- 
vater der euripideischen Alkestis, Pheres, nichts zu tun haben kann. Im Falle 
von Costar, dem treuen (< *constar —) Diener des Helden, wäre schon in- 
sofern anstatt eines romanisch anmutenden ein germanischer Name zu er- 


in oberen mi ad "Geer® Bgm ist aber 
dann in eine klanglich umdeutende Verbindung zu bringen, 
unter dem „fränkischen“ Einfluß (77) den romanischen versteht. 


Grundwort custos, das schon im Ahd. seine Bedeutung verengt hat, würde je 


tatsächlich Costars Amt, der „Schützer“, „Leibwächter“ seines Herrn zu sein, 


zum Ausdruck bringen. Wie ihm und dem „anspornenden“ Calcar Böne 


auch dem italienisch benannten Messer Grande ein „redender“ Name zu- 

_ erteilt sein, falls der grausig-komische Doppelsinn von „langes Messer“ be- 
absichtigt ist. Sicherlich führt einen „redenden“ Namen wie Wilhelm Meister 
so auch die Achsengestalt von „Heliopolis“, Lucius de Geer. Die Erklärung 
des Namens auf Grund des Wappens (77) läßt darüber keinen Zweifel; ver- 
mutlich ist auch „Lucius“ mit Absicht als Lichtname gewählt. „Geer“, das 
nicht unbedingt von germ. *gaizaz abgeleitet werden muß, sondern auch mit 
dem Namen eines linken Nebenflusses der Maas zusammenhängen kann, 
tritt mit „de“ tatsächlich als (meist schwedischer) Familienname auf. Der auch 
in der älteren Entomologie gut bewanderte Jünger könnte ihn von Linnes 
Schüler Baron Karl Degeer (1720—1778) übernommen haben oder von dem 
schwedischen Minister und Schriftsteller Freiherr Louis Gerhard de Geer, 
dessen Leben ins 19. Jahrhundert fällt. Auch einer der Mitarbeiter am 2. Band 
des „Reallexikons der Vorgeschichte“ führt den Namen. Diese Mischung von 
verschiedenen Sprachwurzeln entstammenden und zum Teil ungewöhnlichen 
Namen findet sich vor dem Roman des Hochidealismus bisweilen in dem des 
Barock, z. B. bei Buchholtz, und noch früher im „Parzival“, und dient hier 
der Poetisierung der epischen Atmosphäre. Die gleiche Wirkung ergibt sich 
auch für „Heliopolis“; doch bleibt zu erwägen, ob das Ziel dieses auf jeden 
Fall idealisierenden Mittels hier nicht in anderer Richtung zu suchen ist, näm- 
lich in der Absicht, einen völkisch unbestimmten, aber irgendwie mittelmee- 
risch fixierten Raum onomatisch zu veranschaulichen. Diese Annahme ge- 
winnt an Wahrscheinlichkeit, wenn man die Stadt Heliopolis als symbol- 
geographische Abbreviatur für die teils germanischen, teils romanischen West- 
bezirke des Abendlandes auffaßt. 

Dennoch ist die Landschaft hier in höherem Grade blickecht als die halb 
märchenhafte der „Marmorklippen“. Es entsteht vor dem inneren Auge eine 
mediterrane Polis, in der wie zur Zeit des hohenstaufischen „Pülle“ germa- 
nische und romanische Elemente eine Verbindung eingegangen sind. Auf die 
zweiten weisen, abgesehen von den romanischen Personennamen und dem 
bodenständig südländischen Weibwesen der Melitta, Ortsbezeichnungen wie 
Castelmarino und Vinho del Mar. Der erste Name erinnert an das Italien 
Goethes; ein „Castell a Mare“ findet sich in der „Italienischen Reise“ (Neapel, 
13. März 1787) und, in der Schreibung „Castellammare“, in „Philipp Hackert“ 


(Abschnitte „Graf Rasumowsky“ und „König von Neapel“); in beiden Wer- 


ken wird auch ein südlih von Rom gelegenes „Marino“ erwähnt (Rom, 
15. Dezember 1887; „Rom und Neapel“). „Vinho“ dagegen verwischt wieder 
die genauere Ortlichkeit: es ist nicht das italienische sondern das portugie- 
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sische Wort für „Wein“, wofür hier freilich eher das der gleichen Sprache 
entstammende vinha „Weinberg“ zu erwarten wäre. Hieße der Ort vinha 
del mar, so könnte die Bezeichnung sogar dem Altprovengalischen, das Lucius 
gelernt hat (101), entnommen sein und würde „Weinberg am Meer“ be- 
deuten, was der Ortlichkeit entspräche. Dem Schenkwirt aber ist wieder ein 
klar italienischer Name gegeben, ein anderer führt einen deutschen. Die ge- 
birgige Umgegend von Heliopolis wird sinngemäß mit dem griechischen Wort 
der „pagos“ benannt; der Begriffsinhalt von lat. pagus — ländlicher Bezirk 
— mag die Namenwahl mitbestimmt haben. 

Mit der mittelmeerischen Landschaft ist Jünger seit seinem frühen afrika- 
nischen Abenteuer vertraut. Als den andächtigen Beobachter auch ihrer Flora 
und Fauna erweist ihn sein „Dalmatinischer Aufenthalt“ von 1932 („Blätter 
und Steine“, 1934), dessen Beschreibung immer wieder an Goethes „Italieni- 
sche Reise“ erinnert. Schon darum ist es ungenau, wenn Friedrich Sieburg 
(„Nur für Leser“, 1955, s.398) von der Mittelmeer-Welt der „Marmor- 
klippen“ sagt, daß sie „nicht der Anschauung, sondern der gewollten Vor- 
stellung entsprungen ist.“ Selbst der in diesem Fall angemessene Begriff der 
Stilisierung trifft auf „Heliopolis“ nicht länger zu. Vielmehr kann hier nur 
von einer strengen Veredelung der an sich wirklichkeitstreuen Linienführung 
gesprochen werden; sie nähert Jüngers szenischen Hintergrund dem Italien- 
Erlebnis der klassisch-romantischen Generation an. Als Nachfahr des Hoch- 
realismrs zeichnet Jünger zwar die Einzelheit schärfer als jene, folgt dabei 
aber keinem naturalistischen Anliegen, sondern durchflicht mit verfeinertem 
Können das Geistseelische mit dem Sachseelischen nach Art der Älteren. Auch 
wenn sein Heliopolis-Südland eine gewissermaßen synthetische und dem 
Formgesetz des Phantasieromans angepaßte Komposition ist, so steht es den- 
noch in der Nachfolge des ebenfalls der erlebten Wirklichkeit angeglichenen 
(und geographisch bestimmten) Italien-Bildes der Früheren, denen es noch 
mehr ist als bloße landschaftliche Grundierung des Psychologischen: eines 
Wilhelm Heinse, dessen Jünger in „Heliopolis“ (93ff.) mit Bewunderung ge- 
denkt, eines Jean Paul, in dessen Sprache er sich vertieft hat („Lob der Vo- 
kale“, XVI, in „Blätter und Steine“) und selbst noch eines Paul Heyse, der 
die Lichtwirkung bereits realistischer abstimmt. Die Anklage des gleichen 
Heyse in seiner italienischen Novelle „Gefangene Singvögel“, daß „der Kul- 


tus der schönen Linie, der festgegliederten Form, der kräftigen Lokalfarbe“* 


nunmehr (1902) als „akademischer Zopf“ verhöhnt und daß Schönheit in 
Stimmung aufgelöst werde, trifft auf Jünger nicht mehr zu; er hat wieder zu 
den „Alten“ zurückgefunden. Was er den „Jungen“ verdankt, das unver- 
schwelgte Erfassen des sachhaft Schönen, das nach Mörikes Wort „selig in 
sich selbst“ ist, verbindet ihn nach rückwärts gleichermaßen mit dem Goethe 
der „Italienischen Reise“. Der Vergleich zwischen Jüngers Wiedergabe seines 
mittelmeerischen Erlebnisses in „Heliopolis“ und dem Italienbild der „Väter“ 
erweist sich freilich nur dann als völlig stichhaltig, wenn man ihn auf die 
Romane ausdehnt. Hier finden sich (beispielsweise) Stellen aus Heinses „Ar- 
dinghello“, aus Jean Pauls „Titan“ und aus Heyses „Villa Falconieri“, die bei 
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gleicher Motivik — Landschaft mit Wasser im unbestimmten Licht — trotz 


ihrer zeitlichen und lagemäßigen Unterschiede neben den Beginn des Ab- 


4 > 
schnittes „In Ortners Garten“ („Heliopolis“, S. 418) gestellt werden können: 


„Die Sonne stand im ersten Viertel ihrer Bahn. Sie hatte sich als matte Scheibe 
über das Rote Cap erhoben und noch die Nebel nicht zerstreut. Doch wurde durch ihre 
Schleier schon die zarte Rippung des Meeres sichtbar, das sich in der Brise kräuselte. 
Die Inseln dämmerten herauf. Noch hatten unter dieser Hülle die Fluten nicht das 
königliche Blau des hohen Mittages gewonnen, der die Küsten vergoldete. Sie wölbten 
sich in mattem Steingrün zum unbestimmten Horizont. Wo ihre Flädie die Untiefen 
deckte, erschien sie angeschliffen, gläsern, durchschossen von Schlieren und silbernem 


Gespinst. Die Träume hatten sich noch nicht aufgelöst. Sie ruhten noch in den Ele- 


menten; bald würden sie delphinisch emporsteigen.“ 


nn 


Man muß das ganze Kapitel, dem dieser Ausschnitt enthoben ist, lesen, um 4 


den Geist des vom Italien-Erlebnis begnadeten Hoch- und Spätidealismus 
darin zu spüren. Wie für Heinse, für Goethe, für Jean Paul, für Heyse ist 
noch für Jünger Italien das Land, wo „die Myrthe still und hoch der Lorbeer* 
steht. 

Die vielleicht innerste Verbindung von Jüngers Roman zu dem des Hoch- 
ıdealismus stellt sich dadurch her, daß auch „Heliopolis“ Entwicklungsroman 
im eigentlichen Sinne der Gattung ist. Dadurch unterscheidet sich das Werk 
grundständig von den zu Eingang dieser Untersuchung erwähnten Utopie- 
Romanen der Mitlebenden, in deren Kreis es dennoch gehört. Die Jugend des 
Helden wird nur im Rückblick gezeigt. Lucius de Geer ist im „Burgenland“, 
im Bereich der bodenständig-ritterlichen Aristokratie, aufgewachsen und in 
ihrer Überlieferung erzogen worden. Eine Standesgenossin, Asteria, entzün- 
det eine keusche Fernliebe in dem Knaben-Jüngling und bleibt unbegehrter 
Stern der Frühe. Der Jüngling-Mann lernt dann „die Neptun-Frauen ken- 
nen, die starken Mütter, die Geliebten, die der Erde nahe sind,“ Ein Aufent- 
halt im hohen Skandinavien schenkt dem jüngeren Mann Ingrid, die mensch- 
lich Ebenbürtige, aber nicht Endgültige. Daß hier die Erfüllung nicht zugleich 
die Dauer bedeutet, entspricht auch dem Willen von Lucius’ erstem“großen 
Erzieher, Nigromontanus, der an ihm die Aufgäbe eines ins Hochweisheits- 
volle gesteigerten Gurnemanz vollzieht. Der Trevrizent des Mannes wird 
dann der Pater Foelix, dem er „die Leitung seines Wandels anvertraut“ und 
von dem er die endgültige Lehre empfängt, „daß besiegte Erde uns die 
Sterne schenkt“. Auf dieser Stufe seines inneren Wachstums ist Lucius in die 
Handlung des Romans eingetreten, kein „grüner Heinrich‘ mehr, sondern 
„grüner Jäger zu Pferde“, Offizier und Diplomat im Dienste des Prokonsuls 
von Heliopolis. Die Ereignisse in den Machtkämpfen der Stadt-Parteien brin- 
gen auch Jüngers Parzival in eine Lage, wo ihn die „Mitleidsfrage“ vor die 
Entscheidung über den weiteren Weg seines inneren und äußeren Lebens 
führt: als er bei der unter seiner Leitung durchgeführten Sprengung des toxi- 
kologischen Schandinstituts gegen die Absicht des Chef-Generals den gift- 
siechen Parsen Antonio Peri rettet, ist er des Graltums, der Aufnahme ins 
Reich des „Regenten“, würdig geworden. Wie Parzival mit Condwiramurs, 
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_ zieht er mit Budur Peri zum „Träger der unsichtbaren Macht“, wo seiner die 
höchsten Aufgaben harren. So hat auch Jüngers Ritter „Gott nicht seine Seele 
entzogen“ und doch durch die Billigung und Belohnung seines Verhaltens von 
seiten des Prokonsul-Fürsten „der werlde hulde“ behalten. 

Wolframs Weltgedicht wird nirgends erwähnt. Dennoch gehört „Helio- 
polis“ eher zur „Parzival“- als zur „Meister“-Gruppe des Entwicklungs- 
romans. Denn auch Jüngers epische Dichtung wächst über den „Gesellschafts- 
roman“ hinaus zum „theologischen“ Roman (332) auf. In einem Gespräch 
zwischen Lucius und Ortner hat Jünger sein Bekenntnis zu dieser höchsten 
und umfassenden Form des Romans niedergelegt: er darf „so wenig real 
sein... wie ideal, da Realismus und Idealismus nur Schichten, nur Blenden 
des Ganzen sind. Es gibt in diesem Sinne keinen naturalistischen, keinen ro- 
mantischen, keinen Tatsachen-Roman. Dagegen gibt es zu allen Zeiten den 
klassischen Roman, wenn man als klassisch die souveräne Absicht des Men- 
schen, dem Ganzen in Ordnung zu begegnen, gelten lassen will. Der Welt- 
roman, in dem sich diese Absicht krönt, zerbricht die Sonderungen, wird sinn- 
voll für alle Völker, für jede Zeit“ (122). So gesehen sind „Heliopolis“ und 
„Parzival“, aber in seiner Art auch „Wilhelm Meister“, klassische und Welt- 
romane. Jedes dieser Werke, denen für ihre Zeit Thomas Manns „Der Zau- 
berberg“ und Albrecht Schaeffers „Helianth“ nicht unwürdig zur Seite treten, 
ist aber zugleich auch endgültiger Ausdruck einer deutschen Epoche. Als epi- 


scher Rechenschaftsbericht des Zeitraums vor und — mit stärkerem Gewicht — 


nach dem fehlgeleiteten und darum fehlgeschlagenen Versuch einer völkischen 
Erneuerung erscheint „Heliopolis* im Zuge einer indigenen — nicht epigo- 
nalen! — Wiederaufnahme einer älteren Gattung. 

Von dieser Sicht aus kann unter Ausschaltung jeder Voraussage über die 
künstlerische Wertdauer des Werkes mit Sicherheit festgestellt werden, daß 
in Ernst Jünger, und neben ihm in Emil Belzner, der hochidealistische Roman 
wieder aufersteht, in jenem die klassizistische, in diesem die romantische Spiel- 
art. Dagegen führt Heinrich Böll einen Neu-Naturalismus herauf. Sie ver- 
treten überdies maßbildlich die Umformung dreier Untergattungen des deut- 
schen Romans: Jünger die des phantastisch-utopischen in den „theologisch“- 
utopischen, Belzner die des dokumentarisch-historischen in den symbolisch- 
historischen, Böll die des photographisch-naturalistischen in den apperzeptiv- 


 - naturalistischen Roman. Daß bei jedem von ihnen unverkennbar ein mythi- 


sches Element durchschlägt, schließt sie trotz aller Verschiedenheit zeit- 
geschichtlich zusammen. Denn, wie Jünger im 17. Abschnitt des „Waldgangs“ 
sagt: „Zum Mythischen kehrt man nicht zurück, man begegnet ihm wieder, 
wenn die Zeit in ihrem Gefüge wankt, und im Bannkreis der höchsten Ge- 
fahr.“ Und zu Anfang des 16. Abschnitts: „Mythos ist keine Vorgeschichte; 
er ist zeitlose Wirklichkeit, die sich in der Geschichte wiederholt. Daß unser 
Jahrhundert in den Mythen wieder Sinn findet, zählt zu den guten Vor- 
zeichen.“ 


Ar Fl schicht: ‚ verheer 
CEERTH sinkt in die ee 
nl ar einen Schlaftrunk halten ihr die Wälder 
ae * und vom Turm, den der Wächter nase 
blicken ruhig und stet die Augen der Eule } 


Was auch geschieht: du weißt deine Zeit, = n : - 
; mein Vogel, nimmst deinen Schleier 
; >- R und liegst durch den Nebel zu mir. Pe u 
x Wir äugen im Dunstkreis, den das Gelichter bewohnt, R 


Du folgst meinem Wink, stößt hinaus 
und wirbelst Gefieder und Fell — 


Mein eisgrauer Schultergenoß, meine Waffe, 
mit jener Feder besteckt, meiner einzigen Watte, 
Mein einziger Schmuck: Schleier und Feder von dir. 


Wenn auch im Nadeltanz unterm Baum 
die Haut mir brennt 

“ und der hüfthohe Strauch 
mich mit würzigen Blättern versucht, 
wenn meine Locke züngelt, 
sich wiegt und nach Feuchte verzehrt, 
stürzt mir der Sterne Schutt 
doch genau auf das Haar. 


Wenn ich vom Rauch behelmt 

wieder weiß, was geschieht, 

mein Vogel, mein Beistand des Nachts, 
wenn ich befeuert bin in der Nacht, 
knistert’s im dunklen Bestand, 

und ich schlage den Funken aus mir. 


Wenn ich befeuert bleib wie ich bin 

und vom Feuer geliebt, 

bis das Harz aus den Stämmen tritt, 

auf die Wunden träufelt und warm 

die Erde verspinnt, 

(und wenn du mein Herz auch ausraubst des Nachts, 
mein Vogel auf Glauben und mein Vogel auf Treu!) 
rückt jene Warte ins Licht, 

die du, besänftigt, 

in herrlicher Ruhe erfliegst — 

was auch geschieht. 


Die Eule mit den großen, scharfen und leuchtenden Augen — nach deren 
hellem Glanz ist sie im Griechischen Glaux genannt — ist der Vogel der 
Athene, die selber den Namen Glaucopis führt, die Helläugige oder auch 
Eulenäugige. Der helle, durchdringende Blick der Eule ist Zeichen der Wah- 
samkeit und Klugheit. Sie dringt mit diesem Auge durch die Dämmerung, sie 


Zu x Ingeborg Bachmann: „Mein Vogel“ 
sieht also noch das Verborgene, den schwächeren Blicken anderer nicht Er- 
kennbare. 

Die alten Symbole führen, wo sie in neuer Dichtung wieder erscheinen, eine 
Aura von Bedeutsamkeit und Ausdruckskraft mit sich, die kaum ersetzbar ist 
und in die sich leicht neue Sinnbezüge einfügen lassen. Ja, erst solche Ab- 
wandlung oder Erweiterung, Bereicherung legitimiert die Übernahme eines 
alten Symbols, etwa aus dem ewigen Vorrat des Mythos. Denn der Mythos 
lebt in dieser Abwandlung, wie das musikalische Motiv von der variierenden 
Wiederholung lebt im Ganzen des Musikwerks, darin es stets das gleiche, 
stets auch ein anderes ist. In Ingeborg Bachmanns Gedicht! ist die Eule der 
Dichterin so zugeordnet wie im griechischen Mythos der Göttin Athene, und 
sie wird damit zur Trägerin dichterischer Eigenschaften, zum Zeichen der 
Dichtergabe selbst. Diese akzentuiert sich jedoch durch das alte Sinnbild in 
sehr bestimmten, besonderen Zügen. Es sind jene, die der gegenwärtige 
Weltzustand vornehmlich erfordert, die ihm besonders gemäß sind. Der 
wachsame, das Dunkel durchdringende, bei aller Verwirrung und wirbligen 
Erregtheit ringsum „ruhig und stet“ bleibende Blick ist die auszeichnende 
Eigenschaft des Dichters in einer „verheerten Welt“. Im grellen Licht und 
Lärm ihres Tages mag sie freilich nicht deutbar sein. Aber sie sinkt, „was 
auch geschieht“, wie schlimm sie es auch treibt, doch jeden Abend in Dämme- 
rung zurück, in den Schlaf, den die Wälder schlafen und mit ihrem Dunkel 
der Welt mitteilen. Zu dieser Nachtstunde, wenn der Wächter den Turm 
verlassen hat (oder vielleicht ist in dieser Welt überhaupt der Wächter, der 
über der Ordnung wacht, verschwunden), sitzt die Eule auf dem Wachtturm. 
Die Dichtung übt ihr Wächteramt. 

Das sagt die fünfzeilige erste Strophe des Gedichts, die als Introduktion 
vorangeht. Sie spricht freilich den Bezug der Eule zum Tun des Dichters noch 
nicht aus, sondern gibt unmittelbar nur die bildhaften Motive: Dämmerung, 
Wälder, Turm, Eule. Doch hat die Eule von Anfang an einen Bedeutungs- 
akzent durch die Überschrift „Mein Vogel“. Und die Anfangszeile der Intro- 
duktion zeigt unverwechselbar an, daß die folgenden, gegenständlichen Mo- 
tive in der Sphäre des Gleichnisses stehen. Denn angesprochen wird hier „die 
verheerte Welt“, unser gegenwärtiger Weltzustand also. Die Prägung ent- 
spricht derjenigen, die T. S. Eliot in „The Waste Land“ fand. Auf diese 
Vorstellung der „verheerten Welt“ sind die Anfangsworte innerlich bezogen: 
„Was auch geschieht“ — was an Unheil und Verwirrung sich ereignen mag 
in dieser schlimm gewordenen Welt. Mit den gleichen Worten beginnt die 
zweite, auf die Introduktion folgende Strophe. Die gleiche Wendung kehrt 
noch einmal wieder als Abschluß der letzten Strophe und des ganzen Ge- 
dichts, dessen Teile auf solche Weise verklammert sind. Immer wird mit dem 
„Was auch geschieht“ der wankende Weltzustand gegenwärtig gehalten, als 
dessen Gegenmacht das dichterische Tun hier erscheint. 


1 Das Gedicht ist enthalten in der Sammlung „Anrufung des Großen Bären“, Mün- 
chen 1956. 
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‚wendet wird, kann an T. S. Eliot erinnern, ebenso die Komposition i 


Bau, die meist hart voneinander abgesetzt sind. Diese Struktur ist, bei tiefen 
Unterschieden, in der Grundform auch derjenigen von Rilkes „Duineser 
Elegien“ verwandt. Die Art der Metaphorik, die subtile Auffächerung und 
Differenzierung eines Symbols bei Ingeborg Bachmann lassen zuweilen an 
Paul Valery denken. Damit wird nicht im mindesten die eigene Prägung der 
Bachmannschen Gedichte in Zweifel gesetzt. Rilke, Valery, Eliot bezeichnen 
nur den künstlerischen Ort, den in der europäischen Dichtung zwischen den 
Kriegen gewonnenen Kreis lyrischer Formungsweisen, der für die österreichi- 
sche Dichterin Ausgang und Anknüpfung bedeutet, gleichviel ob bewußt oder 
im Sinne übersubjektiver Kontinuität und Traditionsbildung. Echte Tradition 

dieser Art ist keine Verminderung, sondern Bestätigung eigenständiger und 
gültiger Form. Elemente von Rilke, Valery, Eliot sind hier mit anderen ver- 
schmolzen zu einem persönlichen neuen Ausdruck. In solchen Verschmelzungen, 
deren Bestände sich noch fühlen, doch kaum mehr isolieren lassen, vollzieht 
sich das geschichtliche Leben der Dichtung, und das Sichbilden neuer Formen 
ist nichts anderes. Das Gedicht „Mein Vogel“ sagt, wie sich nach der Jahr- 
hundertmitte der Dichter selbst begreift: hundert Jahre nach Baudelaires 
„Fleurs du Mal“, fünfzig Jahre nach Stefan Georges „Siebentem Ring“ und 
Rilkes „Neuen Gedichten“, ein gutes Menschenalter nach Rilkes Elegien, 
Eliots „Waste Land“ und Valerys „Charmes“ (alle drei 1922—23). 

Die Augen der Eule blicken ruhig vom verlassenen Wachtturm, wenn Däm- 
merung die verheerte Welt verhüllt. Das war die Introduktion. Die folgenden 
drei Strophen gehören eng zusammen, sie sind im Grunde nur e ine dreifach 
geteilte Strophe von neun Versen. Der dritte und neunte Vers sind, sehr leise 
und gerade noch hörbar, durch einen Reim („mir“ — „dir*“) gebunden. In dem 
durchaus reimlosen Gedicht ist das eine spürbare Verknüpfung, die vom 
ersten zum dritten Versgebinde den Faden schlingt. Das zweite und dritte 
sind durch den weiterlaufenden Satz verbunden. Allmählich, durch die Ritar- 
dandos der Einschnitte verlangsamt, enthüllt sich in dieser Strophe, was es 
mit der Eule auf sich hat. Erst im letzten der dreizeiligen Gebinde erscheint 
die Beziehung der Eule auf das dichterische Tun deutlich. 

Von hier aus erhellt sich der Sinn der vorangehenden Verse. Der Vogel 
„weiß seine Zeit“, unbeirrt durch die Geschehnisse, und er fliegt durch den 
Nebel, der die in Dämmerung versunkene Welt noch tiefer einhüllt, zur 
Dichterin. Ihre Dichtung kommt in Gang, trotz allem. Daß der Vogel seinen 
Schleier mitnimmt — die Eule wird also als Schleiereule gesehen — ist ein 
neues sinnbildliches Motiv, das zunächst schwer durchschaubar scheint. Wider- 
spricht es nicht dem ruhigen, durchdringenden Blick der Eule, von dem in den 
folgenden Versen erneut die Rede ist? „Wir äugen im Dunstkreis“: die Eule 
leiht der Dichterin ihren steten und scharfen Blick, sie sehen beide auf das 
„Gelichter“, die Wesen der „verheerten Welt“ in der Dämmerung, und die 
Eule, um noch genauer zu erkunden, „stößt hinaus“, erregt die Federn sträu- | 
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bend. Sie folgt dabei dem „Wink“ der Dichterin, ist Verstärkung ihres eigenen 
Blickes: Sinnbild der gesteigerten Sehkraft der Dichterin selbst. Dieses Blicken 


' ist ihre „Waffe“: das, was sie der „verheerten Welt“ entgegensetzen kann, 


womit sie sich gegen sie wehrt. Es ist freilich ein Blicken, das im Wort fest- 
gehalten wird. So ist nicht das Blicken allein und als solches, sondern das 
schreibende Aufzeichnen des Erblickten, „jene Feder“, die eigentliche Waffe. 

Sie ist die „einzige Waffe“, der einzige Schmuck, zusammen mit dem 
Schleier. Als Besitz der Eule wurde der Schleier schon im zweiten Vers dieser 
Strophe genannt. Auch er gehört der Dichterin zu. Denn das klar und scharf 


E Gesehene, was sie mit der Feder aufzeichnet, gibt sie im Worte nicht nackt 


und unverhüllt, sondern verschleiert, im Sinnbild, verschlüsselt und ver- 
rätselt. Dieser Schleier ist nicht identisch, doch entfernt verwandt mit „der 
Dichtung Schleier“, den Goethe in der „Zueignung“ aus der Hand der Wahr- 
heit empfängt. Das scharf blickende Auge, die Feder, der Schleier: mit diesen 
drei Besitztümern ist die Eule Sinnbild der Dichtergabe, emblematisches 
Gleichnis der Dichterin. Scharfblick, Feder und Schleier sind in dieser Strophe 
nicht in einfacher Reihung der Eule als Attribute zugeteilt, sondern in eigen- 
tümlicher, alogischer Kombination, in beziehungsreicher Verschränkung ge- 
geben. 
Mein eisgrauer Schultergenoß, meine Waffe, 


mit jener Feder besteckt, meiner einzigen Waffe! 
Mein einziger Schmuck: Schleier und Feder von dir. 


Die Eule, die „hinausstößt“ und Gesehenes einbringt, ist selbst Waffe (wie 
der Jagdfalke), wird aber auch als Trägerin der einzigen Waffe, der 
Feder, angesprochen, zuletzt als Trägerin von Schleier und Feder als dem 
einzigen Schmuck, den die Dichterin von ihr annimmt. Die Eule ist also nicht 
als festes Symbol mit fixierten Attributen requisitenhaft eingesetzt, sondern 
es wird der meditative Vorgang gegeben, in dem ihre Sinnbildlichkeit stufen- 
weise hervortritt. Das alte Symbol der Eule als des scharfblickenden Nacht- 
vogels ist der Ausgangspunkt. Erst indem meditierend andere Merkmale, 
Feder und Schleier an ihr gesichtet werden, wird sie zum eigensten Sinnbild 
der Dichterin, ihr spezifisch zugehörig („Mein Vogel“). Die sinnende An- 
schauung der Eule wird zur Selbsterfahrung des dichterischen Daseins und im 
Bild des Vogels aussprechbar. Gerade dadurch, daß es nicht als starres 
Emblem, sondern bewegt, mit gleitendem Aufleuchten der Sinnbezüge ge- 
geben wird, ist das Ineinandergreifen von Bild und Bedeutung, Eule und 
Dichtertum enger, vielsinniger, tieferdringend als bei einer additiven Auf- 
reihung von Attributen. Diese würde vor allem nicht so intensiv, wie es hier 
geschieht, die enge und genaue Verflechtung der wesentlichen sinnbildlichen 
Merkmale: Scharfblick, Feder, Schleier, ihre gleichzeitige Wirksamkeit, ihren 
unlöslichen Wechselbezug verdeutlichen können. Sie sind hier wie in einen 
Faden gedreht. Erst in solcher engen Verflechtung werden sie zum ausdrucks- 
mächtigen Sinnbild des heutigen Dichtertums. Es ist, indem es die Feder 
führt, auf scharfe und das Dunkel durchdringende Augen besonders ange- 
wiesen, braucht aber ebenso den Schleier, das geheimnisvoll verhüllende Ge- 
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Ingeborg Bachmann und ihre Generation, und schon ins he E 
das sie übernahm, ist entscheidend von ihm bestimmt. Denn das Zeitalter 
alle Naivität eingebüßt, und es setzt bei seiner tätigen Bewältigung der 
Wirklichkeit ein Höchstmaß an Rationalität, an praktikabler Eindeutigkeit u 
mechanischer, sofort ablesbarer und reproduzierbarer Formung ein. Damit 
verschließt es der Dichtung, der Kunst überhaupt eine klassische Simplizität 
und zwingt sie zu einer verschleierten, verrätselten Sprechweise, einer dunk- | 
len, vergitterten Schönheit, die sich dem schnellen Eindringen, der allzu ge- “ 
wohnten, flüchtigen Art der Rezeption gerade widersetzt und zu langsam 
deutender Bemühung, zum Begehen versteckter, krümmungsreicher Seiten- 
pfade nötigt. Dieser Sinn des Schleiers wird später in einem zweiten Symbol 
bekräftigt. Doch schon hier ist er klar. Wer heute dichtet, schreibt mit „ jener 
Feder“ aus dem Gefieder der Eule, die den scharfen Blick des Nachtvogels 
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Die nun folgende Mittelstrophe unterbricht die Anrede an den Vogel und. 
löst sich überhaupt vom Sinnbild der Eule. In dieser Strophe scheint der 
Schleier noch dichter zusammengezogen zu sein. Aber ihr Sinn ist im Grunde 
einfach; eben deshalb sind hier, nach dem Gesetz der Verschleierung, erlesen- 
befremdliche Bilder verwendet. Durch das dreifache „Was auch geschieht“ 
am Anfang und Schluß steht das ganze Gedicht in der Spannung eines 
„Trotzdem“. Auch die Mittelstrophe beginnt mit einer einschränkenden Wen- 
dung: „Wenn auch“. Aber hier ist die Fragwürdigkeit nicht in der verheerten 
Welt gelegen, sondern in der kreatürlich gebundenen Menschlichkeit der 
Dichterin. Ihre Verhaftung im irdischen Kräftebereich, die sie den Sinnes- 
wahrnehmungen unterwirft, mag vielleicht — eine derartige Frage scheint 
vorauszugehen — ein über sich selbst hinausgreifendes dichterisches Schaffen 
erschweren. Doch ist die Frage schon beantwortet in der Gewißheit der Er- 
fahrung, daß ein fernes, überirdisches Licht die im Irdischen Verfangene 
dennoch trifft. Die vom Tannenbaum herabwirbelnden Nadeln brennen ihr 
zwar die Haut, die würzigen Blätter reizen ihren Geruchsinn, ihre Locke 
kräuselt sich in der Feuchte der Nebelnact. „Bin ich ein Spiel von jedem 
Druck der Luft?“, so scheint sie zu fragen. Gleichwohl 


stürzt mir der Sterne Schutt 
doch genau auf das Haar. 


„Der Sterne Schutt“ ist ein Bild aus dem gegenwärtigen Bewußtseins- 
Horizont: das was abstrahlt von den Sternen, die Partikel, die sie als Licht 
herunterschütten. Dieses Sternenlicht stürzt ihr „genau auf das Haar“: das 
gibt ihr die gute Gewißheit, daß sie nicht nur dem irdisch Nächsten, sondern 
gleichermaßen dem kosmisch Fernsten verbunden ist. 

So ihrer selbst wieder sicher, kann die Dichterin in der vierten Strophe 
die Selbsterfahrung des hervorbringenden Augenblicks bekunden. „Vom 
Rauch behelmt“, vom nächtlichen Nebel umflossen, weiß sie wieder mit dem 
in der Nacht erwachenden, am Tag versperrten Wissen, „was geschieht“ in 


Schleier N und „befeuert“ von innerer Gl kann 
rare aus sich schlagen, aus dem „dunklen Bestand“ in ihr selbst, 
30 der Tiefenschicht ihres Wesens, die im Tagesdasein verdeckt ist. „Kni- 
 stert’s im dunklen Bestand“ — der schöpferische Funke springt, und die 


 dichterische Prägung der Strophe mit ihrer sinnfälligen Bildlichkeit bezeugt 


selbst den Vorgang, den sie darstellt. 

Noch zwingender tut das die abschließende Strophe. Ihr gelingt, nächst der 
- Ausformung des Vogel-Symbols, das gültigste, eigenste Bild des dichterischen 
Vorgangs. Die Dichterin erfüllt ihr Wächteramt, wenn sie „befeuert bleibt“, 


wenn die Hochspannung des Augenblicks, in dem der Funke springt, anhält, 


bis das Harz aus den Stämmen tritt, 
auf die Wunden träufelt und warm 
die Erde verspinnt... 


Der pressende Druck des Wissens, des Sehens, von der Glut dichterischen 
Feuers erhöht, löst sich schließlich im Fluß der Sprache, in der Formwerdung 
des Gedichts, das hervortritt wie das Harz aus den sonnendurchglühten 
Stämmen. Dieses Dichterwort träufelt auf die „Wunden“ der verheerten 
Welt, und es tropft auf die Erde und „verspinnt“ sie. Das ist das zweite 
Gleichnis für die „verschleiernde“ Sprache des Dichters. Der Strom des dich- 
 terischen Wortes trıti aus dem „dunklen Bestand“ hervor und mischt sich 
mit dem Wirklichen, nimmt es in sich auf wie das flüssige Harz die Erde. Es 
nimmt Wirklichkeiten in sich hinein und verspinnt sie, verfremdet sie in 
_ einem eigenen Gespinst, in dem alle realen Bestandteile sich anders ordnen 
und verbinden, ein geheimnisvolles Ansehen und eine neue Bedeutung ge- 
winnen. So tut es zum Beispiel auch dieses Gedicht mit Wirklichkeiten wie 
Wald, Turm, Eule, Nacht und Schleier, auch mit Harz und Erde. Ein solches 
fremdartiges und doch durchsichtiges Gebilde aus festgewordenem Harz und 
eingesponnener Erde: das ist das rechte Gleichnis für das Gedicht dieser 
Epoche. 

Es nährt sich freilich aus dem Herzen der Dichterin, das die Eule „aus- 
raubt“. Dennoch vertraut ihr die Dichterin, sie ist „auf Treu und Glauben“ 
dieser verzehrenden Dichtkunst verbunden, in der das Rechte und Notwendige 


2 geschieht. Wenn sie sich betätigt, wenn das Gedicht entsteht, so „rückt jene 


Warte ins Licht“, die verheerte Welt bleibt nicht ohne überwachende Instanz. 
Die Eule, die mit gesträubten Federn ins Dunkel gestoßen, helfend und auch 
fordernd der Dichterin genaht war, fliegt jetzt, „besänftigt“, zum Turm 
zurück. Die Dichtung versieht ihr Amt — „was auch geschieht“. 
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Mit den Jahren um 1870, dem „modernen Durchbruch“, setzt für die skant | 
dinavische Dichtung eine Periode ein, wo sie ihren großen europäischen Auf- j 
schwung nimmt und von unabdingbarer Wichtigkeit für das europäische Gei- 
stesleben wird. Es brauchen nur die Namen genannt zu werden: des Dänen ) 
J. P. Jacobsen, der Norweger Henrik Ibsen und Björnstjerne Björnson samt 
den jüngeren Knut Hamsun und Sigrid Undset, der Schweden August Strind- 
berg und Selma Lagerlöf — dann ist bereits der entscheidende Einfluß dieser 
nordeuropäischen Literatur beschworen, nicht zuletzt auf das gleichzeitige mo- 
derne deutsche Schrifttum, als Geburtshelfer zumal des deutschen Natura- 
lismus. 

Und wenn es dieser vorliegenden kurzen Darstellung um die Dichtung ge- 
rade Dänemarks geht, so setzt sich die Reihe bedeutsamer und europäisch ein- j 
flußreicher Gestalten über Jacobsen bis zur letzten Gegenwart fort: mit Hen- | 
rik Pontoppidan, Hermann Bang, Karl Gjellerup, Johannes V. Jensen, Martin 
Andersen Nexö und für die Zeit zwischen den beiden Weltkriegen zumindest 
mit Jacob Paludan. 

Es ist über die großen Einzelleistungen hinaus eine allgemeine geistes- 
geschichtliche Bedeutsamkeit, die der modernen dänischen Dichtung Gewicht 
im Konzert der Weltliteratur verleiht. Sie resultiert aus der Randlage Däne- 
marks am Kontinent; diese läßt seine Menschen in gewissem Sinne Beobachter 
sein, jedoch auch mitergriffen werden vom allgemeinen europäischen und 
deutschen Strom. Daraus wird das dänische Geistesleben zu einem aufschluß- 
reichen Barometer, das feinnervig alle Höhen und Krisen registriert. Beson- 
ders seit dem „modernen Durchbruch“ von 1870 mit seiner Devise, „die Pro- 
bleme unter Debatte zu stellen“, hat Dänemark Welle auf Welle dieser Pro- 
bleme, der abendländischen Geistes- und Kulturkrise in seiner Dichtung sub- 
limiert. 

Der Beginn fällt mitten in jene Krise des modernen Geistes, die mit dem 
Ende des Zeitalters Goethes, der Romantik einsetzt und unter dem Ansturm 
eines naturwissenschaftlichen Materialismus zum Einsturz des Glaubens an 
eine metaphysische Wirklichkeit und ihre Werte geführt hat. Aus dem 
Überleben der Romantik länger als in Deutschland und dem übrigen West- 
europa bis an die Schwelle des modernen Durchbruchs, ja bis in die Seelen 
noch der ersten Gestalter der neuen Zeit formte sich die Distanzierung von 
der Vergangenheit in Dänemark als eine Auseinandersetzung mit der Gefahr 
des Träumens und der Phantasterei. Sie wurde auf allen Lebensgebieten ein- 
schließlich des Politischen gesehen und als die Ursache der Lähmung von 
Können und endlich auch des Willens, der Gesamtheit der schöpferischen 
Fähigkeiten des Menschen zur Gestaltung der Welt benannt. | 
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. Als der geistige Feuersturm, den Georg Brandes (1842—1927) als der un- 
bezwingbare Herold der Moderne nach 1870 entfacht hat, die Tore zur neu- 
gewordenen Welt des Kontinents für Dänemark und den Norden aufgerissen 
hatte, da wurde es die Frage gerade der tiefstborenden Geister, der Dichter 
der jungen Generation, wo die gestaltenden Kräfte des Menschen denn wie- 
derzufinden seien. Diese Suche nach der Kraft des Menschlichen als Formerin 


von Welt und Leben ist, so scheint es mir jedenfalls, der charakteristische 


Beitrag, das in sich ruhende Wertvolle und Bleibende der dänischen Dichtung 
seit 1870. Zumal in der Epik, der Romankunst seit J. P. Jacobsen, hat sich 
dies Einfach-Große und Stille des dänischen Geistes in europäisch euluger 
und wirksamer Form zum Ausdruck gebracht. 


I 


„Fassen Sie denn nicht, daß an dem Tag, da die Menschheit frei jubeln 
kann: es gibt keinen Gott, daß an dem Tag wie mit einem Zauberschlag ein 
neuer Himmel und eine neue Erde geschaffen werden... Der ungeheure Strom 
von Liebe, der nun zu dem geglaubten Gott emporsteigt, wird, sobald der 
Himmel leer ist, sich über die Erde ergießen, mit liebendem Gang gegen 
alle die schönen, menschlichen Eigenschaften und Fähigkeiten, mit denen wir 
die Gottheit gestärkt und geschmückt haben, um sie unserer Liebe wert zu 
machen. Güte, Gerechtigkeit, Weisheit, wer kann sie alle nennen? Begreifen 
Sie nicht, welcher Adel sich über die Menschheit breiten wird, sobald sie frei 
ihr Leben leben und ihren Tod sterben kann, ohne Furcht vor einer Hölle 
oder Hoffnung auf ein Himmelreich, aber mit Scheu vor sich selbst und Hoff- 
nung auf sich selbst?“ Mit diesen Worten läßt J. P. Jacobsen (1847 bis 
1885) seinen Niels Lyhne das Bekenntnis zur neuen Welt ablegen, zugleich 
J. P. Jacobsens eigenes, ein Bekenntnis zum Atheismus als der einzigen 
wahren traum- und phantastikfreien nüchternen Lebensform der Zukunft. 

Zeitbedingt war dieser Atheismus in J. P. Jacobsen gewachsen: aus dem 
Hohlwerden der alten metaphysischen Werte, aus der an der eigenen Seele 
verspürten lebenslähmenden Gefahr des Träumens und der Phantasie, aus 
den naturwissenschaftlichen Studien des jungen Akademikers, die sich um 
Darwins Lehre als der tiefsten Einsicht letzter Schluß in das Wesen der Dinge 
konzentriert haben. Nachdem Jacobsen besonders in „Mogens“ (1872) und 
„Maria Grubbe“* (1876) das Darwinsche Gesetz des Lebens in verschiedenen 
Stadien sich in menschlichen Gestalten hat verdichten lassen, führt er nun in 
jenem „Niels Lyhne“ (1880) das Experiment des hierauf fundierten Atheis- 
mus vor: ein Experiment des Lebens, durchgeführt mit der erschütternden, 
unverblendeten Ehrlichkeit und Selbstentäußerung, die nur einem Dichter 
möglich ist, der außerhalb seiner selbst und seines subjektiven Wollens an 
Mimirs Brunnen sitzend die innere Wahrheit des Menschen erlauscht. 

Denn das Experiment des Atheismus mißglückt. Niels Lyhne hat sich von 
der Illusion seines Kinderglaubens an einen persönlichen und Gebete er- 
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2 Fe Gott we wäre also frei; wird er sich, Güt 
Weisheit weckend, Menschen und Leben formend nun auf die Erde er 
Menschen treten an Niels Lyhne heran, greifen nach ihm als Halt und Richt- 
schnur, er greift nach ihnen, um sie rettend in seine Welt zu heben — und sie N 
gleiten unberührt, ertrinkend, den Halt verlierend von ihm hinweg — Halb- 
heit, Leere, Versagen hinterlassend als Ergebnis einer Lebensernte. 
2 Die Frau seiner ersten Mannesliebe bleibt, obgleich sie sich ihm wesens- 
und denkverwandt gibt, gänzlich unergriffen von Niels. Das Freundespaar 
Erik und Fennimore ruft Niels zu sich, er, um Hilfe aus dem völligen Er- 
löschen seiner künstlerischen Produktionskraft zu finden, die Frau aus der 
Not und seelischen Verkümmerung einer im ständigen Rausch der Sinne zum 
Ekel gewordenen Ehe. Und Niels Helfertat zu neuem, freiem Leben? Mit 
Entsetzen, aber einsichtig in die Unausweichlichkeit, doch zu schwach zur 
Konsequenz erkennen Fennimore und Niels die Verwandlung des Freundes- 
verstehens in Liebe zwischen Mann und Weib, zum Verrat an Erich, zum 
selben Rausch der Sinne, nur jetzt im reinen Ehebruc, bis sich nach dem 
Tode Erichs durch einen Unglücksfall Fennimores Liebe zu Niels in Haß 
verkehrt: „Damals als du kamst, war ich rechtschaffen.... dann aber kamst du 
mit deiner Poesie und deinem Schmutz und logst mich in den Dreck zu dir 
hinab!“ — Nichts von Niels ist in dieser Frau geblieben. „Das war also das 
Ende! Auf diese Weise also hatte er diese Frauenseele erlöst und ihr das 
Glück gegeben! Wie schön war es doch, dieses sein Verhältnis zu dem toten 
Freund, seinem Kindheitsfreund, dem er Zukunft, Leben und alles hatte 
opfern wollen! Er mit seinem Opfern und seiner Erlösung!“ So läßt der 
Dichter seinen Helden selbst die Summe ziehen. 

Die dritte Lebensbegegnung: das junge Mädchen Gerda wächst — in einer 
glücklichen Ehe mit Niels, dem ernsten, nun zurückgezogenen Mann — in 
anbetender Liebe in die Gedanken Niels’ hinein, in den Atheismus und sein 
Streben, die Liebe zum Himmel von nun ab auf die Erde und ihr Leid zu 
wenden, als Niels’ überzeugte und fanatische Schülerin. Doch als die Be- 
währungsprobe folgt: die Todeskrankheit der Frau nach drei Jahren, da wagt 
es Gerda im Angesicht des Todes nicht, auf die Gottlosigkeit zu sterben: „Es 
könnte doch sein, daß wir geirrt haben, Niels!“ Und im Erwachen des alten 
Kinderglaubens mit seinen Kirchen, Glocken, Liedern und Geschichten der 
Bibel gleitet Gerda'weg von Niels, ihm fremd werdend, an ihm vorbei nur 
das Jenseits erwartend. 

Nicht dieser Abfall des sterbenden Mädchens Gerda vom Atheismus, auch 
nicht hernach der eigene vorübergehende von Niels selbst, als er angesichts 
des qualvollen Sterbens seines und Gerdas Kindes in die Knie sinkt, um den 
Gott, der für ihn nicht existiert, um Erbarmen anzuflehen, auch nicht die un- 
erlaubte, jedoch jeden Widerstand brechende Liebe zwischen Niels und Fenni- ' 
more sind das entscheidende Negative in diesem Lebensbilde Jacobsens. Das 
Urteilfällende ist die Ohnmacht im Menschen Niels, auch nur etwas von sei- 
ner Substanz anderen Menschen mitzuteilen, ihnen ein Stück seines Wesens 
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Jauerndem I Einssein zu at „Aber he er (auf dem Todeslager En hai 
Be azareit) an die Menschen, so wurde ihm so elend zu Mute... Alle ; gingen e 
 siean ihm vorbei und ließen ihn allein, nicht einer blieb Each Aber hatte Bl 
denn auch er festgehalten an ihnen...? Es war nur dies, daß er langsamer =, 
' war im Loslassen. Nein, das war es Kia Es war die große Traurigkeit, daß 
eine Seele immer einsam ist, Lüge war jeder Glaube an eine Verschmelzung ; 
von Seele und Seele.“ = 
Also: Keine Spur von irgendeinem Strom jener erlösenden Liebe ist zu a 
erkennen, die sich über die Erde hätte ergießen sollen, wenigstens aus seinem, Ru 
Niels, Herzen, des überzeugten Gottlosen. Das ist das Ergebnis des Experi- 
' mentes, das der Naturforscher und Naturalist J. P. Jacobsen mit dem neuen 
- Menschen, den er suchte und erwartete, angestellt und traumlos nüchtern 
durchgeführt hat. Die Suche nach dem Menschen, der nach der Erschöpfung 
der bisherigen Welt die Erde erneut mit den Kräften der Liebe, Güte und 
Weisheit erfüllen und gestalten sollte, ist ergebnislos verlaufen. 
Jacobsen ist nicht der einzige, der gegen das Jahrhundertende die düstere, 
- verglimmende Resignation der Hoffnungslosigkeit wider Willen ausgespro- 
chen hat. Die Mehrfachheit solcher Stimmen erhöht sie zum Symptom ihrer 
Zeit. Heraushebt sich aus dem Chor der um rund ein Jahrzehnt Jüngeren der 
„Achtziger“! neben Hermann Bang und der Gegenkraft Karl Gjellerup als 
zweiter Wortführer neben und nach Jacobsen Henrik Pontoppidan 
(1857—1943, Nobelpreis 1917 zusammen mit Gjellerup). 
e Zwei Reihen kleinerer Dichtungen bahnen die Entwicklung zu den beiden 
-  Hauptwerken: „Das verheißene Land“ (1891—1895) und „Hans im Glück“ 
(„Lykke-Per“, 1898—1904). Daran schließt sich nach einer weiteren Reihe das 
dritte Werk: „Das Reich der Toten“ (1912—1916). Kurz vor Abschluß des 
ersten Hauptwerkes liegt 1894 eine kleine Erzählung „Adlerflucht“, die „wie 
eine Vignette“ (Svend Norrild) die Hauptmotive Pontoppidans und ihren 
Schlüssel enthält. Es ist das bewußte Gegenstück zu H. C. Andersens, des 
Märchendichters (1805—1875) „Häßlichem Entlein“. Dessen lebensoptimisti- 
schem Motiv: „Es schadet nichts, in einem Entenhof geboren zu sein, wenn 
man nur in einem Schwanenei gelegen hat“, stellt Pontoppidan seines ent- 
gegen: „Es hilft eben doch nichts, daß man in einem Adlerei gelegen, wenn 
man in einem Entenhof aufgewachsen ist“ (so Svend Norrild). Und so kehrt 
der junge Adler Klaus, der nach dem Wachsen der gestutzten Schwingen dem 
Entenhof entfliegt, ermattet und erschreckt vor dem Lockruf des Adlerweib- 
chens und der Majestät der Firne — vor seiner ihm zugeborenen Welt! — 
um und endet, herabgeschossen, im Morast des alten, vertrauten Entenhofes. 
Das besondere Dänische an dieser naturalistischen Haltung des enttäusch- 


1 Die dänische Literaturwissenschaft pflegt die Epochen ab 1870 nach den Jahrzehn- 
ten zu benennen, in denen die jeweiligen Repräsentanten erstmals publiziert haben. 
Die „Siebziger“ sind das Jahrzehnt des „modernen Durchbruchs“, die „Achtziger“ 
das des engeren Naturalismus und die „Neunziger“ die Reaktion des „seelischen 
Durchbruchs“ hierauf, die jungen Lyriker Johannes Jörgensen, Viggo Stuckenberg, 
Sophus Claussen, Ludvig Holstein und Helge Rode. 
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bundenheit der Jugendzeit bedingt verstanden wir. ir 


. überall rennt Emanuel sich hoffnungslos fest, bis zu äußeren und inneren Zu- 


‘So versucht im „Verheißenen Land“ der junge Pfarrer Emanu 
aus der erstarrenden Konvention seiner humanistischen Kultur ern 
chen zu echter Lebens- und Glaubensgemeinschaft zwischen den Menschen als 
solchen. Doch überall: an den kalt berechnenden Bauern des Landes, an dem 
vornehm reservierten Bürgertum der Großstadt, an der Scheu des angetrauten 
Weibes vor letzter Hingabe an den Mann und sein hochgestecktes Lebensziel, 


sammenbrüchen, schließlich bis zum Wahnsinn des Geistes, der sein ungeeig- 
netes Gefäß zersprengt. Das „verheißene Land“ ist in Wirklichkeit ein „ver- 
lorenes Paradies“. Ist es hier ganz gewiß naturalistische Auffassung von der 
niederzwingenden Gewalt des Milieus, die vorherrscht, so ist es doch zugleich 
auch das eigendänische Erlebnis der Lähmung durch Traum und Phantasterei, 
die das Scheitern des lebenserneuernden Wollens erzwingt: die Täuschung j 
über die Wirklichkeit und die eigene Fähigkeit. | 
. Die innermenscliche Frage nach erneuernder und durchbrechender Kraft 
stellt das andere und bekanntere Hauptwerk Pontoppidans, der „Lykke-Per“, 
eindeutiger zur Debatte. Da ist der echte Ausbrecher aus traditionsstärkstem 
und starrstem Lebenskreis des Landes, dem humanistisch-pietistischen Pfarr- 
haus der Familie Sidenius: Per. In der Hauptstadt Kopenhagen will er das 
Leben an seiner stärksten und vitalsten und zugleich ungehemmiten Seite pak- 
ken; er arbeitet an einer großen technischen Planung zum wirtschaftlihen 
Fortschritt; er erzwingt sich, fast brutal, Eintritt in die herrschenden Kreise 
des Geistes und des Geldes. Kraft seines — scheinbar ungebrochenen — 
Mannestums reißt er zugleich Herz und Hand der innerlich starken und stol- 
zen Tochter Jacobe dieses Hauses jüdisch-deutscher Herkunft an sich. Der 
Mann des 20. Jahrhunderts, der Adler, der dem Entenhof entflohen unent- 
wegt dem eingeborenen Lockruf der Höhe und der Ferne folgt. Jedoh — 
erst leise und dann immer unüberhörbarer läßt der scharfäugige und un- 
bestechliche Dichter Pontoppidan die Gegenmelodie der Moderne anklingen: 
das Zurückschrecken vor der unverhüllten Ganzheit von Wirklichkeit und 
Leben jenseits der erstarrten Bindungen durch Konventien und Überlieferung. 
Das Erbe des Vaterhauses wird in dem Ausbrecher wach, zuerst in dem immer 
stärker werdenden Grauen vor der Dämonie des ungehemmten Daseins. der 
ungeheuren Natur, der Leidenschaft des Weibes — und schließlich vor dem | 
eigenen Lebenswerk, das Per in entscheidenden Augenblicken aus Trotz und 
unschöpferischer Müdigkeit von sich wirft. Dann zwingt ihn das Erbe zurück 
in den Schoß der Familie, in das religiöse Idyll der Bekehrung zu einem längst | 
verflachten Grundtvigianismus und der Einheirat in das entsprechende Pfarr- 
haus — der Adler ist aufatmend in die Behaglichkeit seines alten Entenhofes 
zurückgekehrt. 
Aber mit solcher Antwort ist die Frage nach etwa doch noch verborgenen 
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Kräften des Menschentums keineswegs zur Ruhe gekommen, so wenig wie bei 
‚Jacobsen. Und hier setzt die tiefere Parallele Pontoppidans zu ihm ein. Niels 
Lyhne mangelte gewiß die Kraft der Ausstrahlung und der Formung, des 
Mitreißens ihm zugeordneter Menschen. Aber in deren Entgleiten stieg eine 
andersartige Kraft in Niels auf: die Kraft härtester Einsamkeit, der Ertra- 
gung völlig einsamen Leidens — nach dem Verlust seiner dichterischen Ge- 
staltungskraft, an die er geglaubt hatte, nach dem Verlust Fennimores, Gerdas 
und seines Kindes und schließlich im Wissen des eigenen qualvollen, lang- 
samen Sterbens eines Todes des absoluten Ausgelöschtseins ohne Gedanken 
an eine Ewigkeit, mit dem bitteren Bewußtsein eines gescheiterten Lebens. 
Niels Lyhne muß die volle, unbarmherzige Ode des Atheismus auskosten bis 
ans Ende ohne die geringste Illusion, nicht einmal die eines erfüllten Lebens. 
Mit solchem traumlosen Leid und dem Erwachen zu ihm wird eine Absolutheit 
des Lebens aufgedeckt und dem Manne Niels Lyhne die Bewährung darin 
zuerkannt. 

Einen gleichen Weg wird nun auch Lykkeper noch geführt, und das ist die 
höchst bedeutsame Parallele. Wie das große wirkende und gestaltende Leben 
wird ihm auch das Glück im Winkel zerschlagen, durch eine andere Dämonie, 
der sich Per aber nun stellt: der Einsamkeit und des Leidens. Sie entsteht 
durch ein inneres Fremdwerden zu Gattin, Kindern und der ganzen harmlos- 
engen Umwelt dieser Menschen, durch die Begegnung mit einer ganz anderen 
Vorstellung von Gott, der Kierkegaards: daß erst im Leid, im Ausgelöscht- 
werden die Wirklichkeit des Seins, der Gottheit erfaßbar, erst dann die Kraft 
der Seele frei werde. In solchem entsagendem, einsamem Warten, nach frei- 
williger Trennung von der Gattin — um einem neuen Lebensglück nicht im 
Wege zu stehen — und in der bestandenen Leidensprobe einer ungemildert 
sich entwickelnden Krebskrankheit bis zur natürlichen Auflösung stößt Per 
zu einer gleichen Absolutheit des Daseins wie Niels Lyhne durch; gleiche 
leidensbezwingende Seelenkräfte entbinden sich in ihm, die ihm das Bewußt- 
sein eines dennoch erfüllten Daseins geben. In Tagebüchern und in einem 
darin niedergeschriebenen Märchen läßt der Dichter dies seinen Per bekennen, 
mit dem Glück des Bewußtseins, „einer Zeit angehört zu haben, die Persön- 
lichkeit weckt“. So wurde er doch zu einem Lykkeper, einem „Hans im Glück“. 

Doch welche Lebensabsolutheit ist hier (wie in Niels Lyhne) erreicht? Die 
des absoluten Verzichtes. Die letzte und einzig echte Lebenstat Pers ist: sich 
zu sich selbst und die anderen von sich erlöst zu haben. Es ist letztlich, mit 
Pontoppidans eigenem Bild, das Glück des Abgestürzten, des niedergeschos- 
senen Adlers; er endet zwar nicht in der Pfütze, aber dafür im toten Winkel 
einer inneren Verklärung, als letzte, sublimste Auswirkung des „Erbes“, das 
Per zurückgezwungen hat von seinem Flug, das Erbe überreifer, müde ge- 
wordener Geschlechter. 

Am Ende des Buches steht noch ein anderes Menschenbild: Jacobe, die Ver- 
lassene. Nach dem Tode ihres und Pers Kindes sammelt sie — getrennt von 
ihrer Familie — heimatlose Kinder der Ärmsten um sich zur Gründung einer 
konfessionslosen Schule und eines Heims zu freier Menschenbildung. Hierin 
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meisten seiner Zeitgenossen auch erscheinen mochte ..... er war doch des 
Landes echter Sohn, ein echtbürtiges Kind dieses leidenschaftslosen dänischen 
Volkes mit den blassen Augen und dem ängstlichen Gemüt .. ., Hügelzwerge, 
die nicht in die Sonne zu blicken vermochten ohne nießen zu müssen, die erst 
in der Dämmerung richtig auflebten, wenn sie auf ihren kleinen Erdhaufen 
saßen und strahlende Visionen in den Abendwolken hervorgaukelten zu Trost 
und Erbauung für das bedrängte Gemüt..., ein Dämmerungsvolk, das das 
Gras wachsen und die Blumen seufzen hören konnte, das sich aber in die Erde 
verkroch, sobald der Morgenhahn krähte.“ Pontoppidan ist der schärfste Geiß- 
ler seines Volkes. Doch der Ausländer spürt, daß hier ein Menschentyp und 
eine Lebenshaltung als solche gezeichnet sind, wie sie das Merkmal aller alten 
Kulturen und vielleicht auch ihr Schicksal bilden. 

Die Menschen, die in solcher Weise J. P. Jacobsen und Pontoppidan im 
Rückzug aus der Welt und im Vergraben in innerseelische Kräfte vorführen, 
gehören alle den alten humanistischen Geschlechtern des Landes, dem seit 


Humanismus und Reformation führenden Bürgertum an. Jenem Bürgertum: 


der Akademiker und Gebildeten, das nun, gegen das Jahrhundertende hin, an 
seiner eigenen Kultur und seinem eigenen Denken, an seinen eigenen Lebens- 
werten müde geworden ist und es in Materialismus und Atheismus aufzulösen 
beginnt. 


II 


Die europäischen Kulturnationen bergen in ihrem Schoß jedoch noch andere 
Schichten, die nicht, noch nicht teilhaben an diesem alten Erbe, nun aber ge- 
bieterisch ihren Anspruch daran geltend zu machen beginnen. Während Män- 
ner wie Pontoppidan, und eigentlich auch die — hier nicht näher behandel- 
baren — Lyriker des „seelischen Durchbruchs“ der neunziger Jahre nach den 
letzten verborgenen Kraftreserven stillsten, innerseelischen Lebens ausspähen, 
treten andere an ihre Seite und ihnen entgegen, die in der unverbrauchten 
Vitalität der sich selbst entdeckenden unbürgerlichen Volksschichten die gestal- 
tenden Kräfte der Zukunft suchen. 

Es sind die Männer der Jahrhundertwende, des „volkhaften Durchbruches ” 
wie die dänische Literaturwissenschaft sie benennt. Erst Schriftsteller aus ein- 


facher Schicht, Landschullehrer, die ihre Umwelt einfangen, zumeist den’ 


„Husman“, den Kleinsiedler in seinem harten, zähen Kampf gegen Not und 
Natur; es sind im Umkreis bereits gültiger Literatur die Erzählungen eines 
Johan Skjoldborg (1861— 1936) und Jeppe Aakjzr (1866—1930). Aus ihrer 


sein Werk, und jeder muß selbst Stellung zu diesem Lebensbild finden. Aber 
in manchen Vergleichen, die Pontoppidan einstreut, mag sich verbergen, wie 
er selbst über diesen „Glückspeter“ denkt: „Wie verschieden er (Per) vonden 


2 itte steigt die große Kraft empor, die an diese Shehhngee an es dich- 

_ terischen Wurzel faßt und zu gekrönter Höhe wie weltweiter Sicht erhebt: 
Johannes V. Jensen (1873—1950; Nobelpreis 1943). Ihm glückt der 
Durchbruc aus der sich selbst bespiegelnden Dekadenz der neunziger Jahre 
aus der Kraft seiner jütländisch-bäuerlichen Herkunft und aus der Öffnung 
in die Weite der Welt durch eine erste Amerikareise. Von da ab verbindet 
sich ihm die Sehnsucht nach der Ferne mit dem Kindheitserlebnis der Hei- 
mat: Himmerland. 

Nachdem er diese und die vaterländische Vergangenheit in unsterblichen 
Besitz genommen durch seine „Himmerlandsgeschichten“ (1898—1910), Mei- 
sternovellen in neuartiger Form der „Verdichtung“, und „Des Königs Fall“ 


(1901, die Geschichte Christians II. aus der ersten Hälfte des 16. Jh.s), holt 


er zu dem großen Lebenswerk der „Langen Reise“ aus (1908—1922), worin 
das Leitmotiv der dänischen Romandichtung erneut bewußt ausgesprochen 
wird: die Suche nach dauernden und erneuernden Kräften des Menschen als 
Gestalter seiner, der jetzigen Welt. 

Jensen geht dabei von einer eigenartigen Geschichtsspekulation aus, über 
die Naturwissenschaftler und Historiker freilich die Köpfe schütteln, die ihm 
aus Amerika- und Heimaterlebnis zugewachsen ist: dem Siegeszug der „goti- 
schen Rasse“, durch die Welt, d. h. des nordgermanisch-englischen, speziell 
dänisch-jütischen Menschen, bis er in den verwandten Lebensbedingungen 
Amerikas, Kanadas, Heimat und Ferne, die Wurzelkraft bäuerlichen Daseins, 
d. h. sich selbst, wiedergefunden hat. Und wo sich nun seitdem die „gotische 
Renaissance“ der Neuen nördlichen Welt vollzieht. Triebkraft dieser Welt- 
wanderung sei die unvergeßbare und unstillbare Sehnsucht nach dem „verlore- 
nen Paradies“. Dieses meint, in Jensens seltsamer Mischung von darwinisti- 
scher Naturwissenschaft und mythisierendem Geschichtsdenken, die glückseli- 
gen tropischen Urwälder der Tertiärzeit des Nordens, wo die erste psychisch- 
geistige Menschwerdung geschehen sei. Aus der Flucht der Tier- und Men- 
schenherden südwärts vor dem Einbruch der Eiszeit sondert sich der Einzelne 
als Verbannter aus, bezwingt in solcher Auslese des Lebensstärksten Eis und 
Kälte bis zum Wiederfinden des Feuers und wird — nach dem Tode als „Odin“ 
verehrt — Stammvater der „gotischen Rasse“, die dann Welle auf Welle durch 
die Menschheitsperioden in Sehnsucht zugleich nach dem verlorenen Paradies 
und der nordischen Heimat über die Erde flutet, bis sie mit Amerika das eigene 
Selbst wiederentdeckt hat. 

Dies alles ist zunächst gewiß nichts anderes als naturwissenschaftlich ge- 
meinte Umdeutung alter Menschheitsmythen, antiker, christlicher, nordger- 
manischer, in modernes Entwicklungsdenken, wie es der Darwinist Jensen 
versteht. Jedoch, wie bei Jacobsen und Pontoppidan vermählt sich solche zeit- 
gebundene Moderne wiederum und erhebend selbstverständlich mit der Suche 
und — bei Jensen — der Wiederentdeckung der die Welt von innen her 
gestaltenden und erneuernden Werte des Humanen an sich. Es ist für Jensen 
nicht bloß das Sehnen nach der materiellen Herrlichkeit eines verlorenen 
Tertiärparadieses und die Auslesehärte physisch-geistigen Bestehens, was den 


se Fileben dei An von Heimat und Trieb nach den letzten Din 
'boren und in ein erstes gestammeltes Bildwerk gefaßt, leuchtet es aus 


Steinwäldern der Kathedrale, schwebt es als Gallionsfigur der „Santa Märia‘ 3 
des „Langobardensprosses“ Kolumbus voran und verwandelt sich, nach der 


Sturmfahrt des toten Kolumbus als Fliegender Holländer mit allen Entdeckern 
der Erde an Bord, wieder zur leibhaftigen Mutter mit dem Kind im Arm, dort 


im Neusiedlerland Kanada, wo die „lange Reise“ der gotischen Rasse ihr Ende _ 


und Ziel findet. Doch ist damit die Sehnsucht des Menschen gestillt? Nein. 


Hoch über der Erde, dem in den Weltraumsegler verwandelten Schiff des 


Kolumbus, schwebt die Mutter mit dem Kind. Sie ist der Sinn alles Treibens: 
„Aber das kosmische Wesen, das sich hoch über der Erde als eine Frau zeigt 
für den, der sehen kann, das ist das Leben. Der Stamm des Lebens jenseits 


des Äthers, woher die Keime zur Erde gekommen sind, das wahre Leben, der | 


Ursprung der Liebe, wovon wir nichts anderes wissen können, als was wir in 
einer Sehnsucht wissen. Hinauf durch lange sich anpassenden, fehlervollen, 
äufgegebenen und wieder aufgenommenen Lebens- und Verwandlungsgang 
haben die Wesen auf Erden Form gesucht für das, was ein ewiges, inneres, 
unbekanntes Stammbild ist, auf anderen Sternen? — Ave Stella!“ 

Für diese Schau des Menschheitsweges, deren Größe nicht die ausgesproche- 


nen Gedanken, sondern die dichterischen Bilder sind, hat sich Jensen den | 


Begriff der „Mythe“ neu gewonnen: Entwicklungen von Jahrhunderten oder 
Jahrtausenden zusammengefaßt, „verdichtet“ in eine, in die Gestalt als Typus 
und zugleich als höchst individueller, vollblütiger Mensch, als solcher Reprä- 
sentant für Generationen von Entdeckern und Erfindern. Diese Menschen sind 
als Siegernaturen gesehen, Verköperung des Auswahlprinzipes in seiner höch- 
sten Form: als der starke, die Einsamkeit ertragende schöpferische Mensch, 


Spitze jedes Zeitalters, der die Masse ein Stück mit sich aufwärts reißt, und 


der zugleich ungebrochen als Einzelner gegen diese Masse steht, oft ausgesto- 
ßen, und sie doch endlich seinen Weg zwingend. Dieses Menschenbild Jensens 
ist der volle Gegensatz zu den Gestalten Pontoppidans und Jacobsens, die 
einsam aufgeben und zurückfallen; sie sind junge Adler, die dem Ruf in sich 
folgend nicht umkehren, ‚sondern unentwegten Fluges dem Reich der Firne 
entgegenstreben. Ausdruck der unverbrauchten Geschlechter, für die Jensen 
selbst Rrepräsentant ist. Wenn auch durchaus nach außen gewendete Wirk- 
lichkeitsmenschen, tragen sie doch alle zugleich den Stempel echten Menscen- 
tums, an sich, indem sie als Quintessenz ihres rastlosen Strebens letztlich jene 
Liebe, Weisheit, Güte, Gerechtigkeit um sich verbreiten, als heroische Licht- 
bringer, nach denen als nach den Zeichen der Wiedergenesung ein Jacobsen 
und Pontoppidan (und mit ihnen viele andere) ausgespäht haben. Stärke; 
sagt Jensen, müsse sich mit Güte vereinigen; Aufgabe der Kultur sei es, die 
natürlichen Triebe zu bändigen und zu lenken. 

Holt Johannes V. Jensen die gestaltenden Kräfte des Menschen aus trans- 
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zendenten, kosmischen Bereichen des letztlich Unerforschbaren, so tritt, dicht 


nach der Jahrhundertwende, ein anderer Sucher neben ihn und in Opposition 
zu Pontoppidan und seinem Kreis müde gewordener Bürger, der die Quellen 
der Weisheit und Güte in verschütteten Brunnen der Menschen selber zu 
finden glaubt — in dem Menschen, der die lange Reise durch die Jahrtausende 
bisher unberührt von aller Hochkultur hat gehen müssen und darum der 
„nackte Mensch“, der Mensch an sich geblieben ist: der Proletarier. Und der 
dichtend dessen Lebensrecht, Anspruch und ungebrochene Siegerkraft der 
dänischen und europäischen Welt, gleichfalls in unsterblichen Bildern und 
Gestalten, vor die Seele gerückt hat, it Martin Andersen Nexö 
(18691954). 

„Pelle der Eroberer sollte ein Buch vom Proletarier sein — also vom Men- 
schen selbst — der nackt, nur ausgesteuert mit Gesundheit und Appetit, sich 
im Sold des Lebens meldet; vom breiten Gang des Arbeiters über die Erde 
auf seiner endlosen, halb unbewußten Wanderung gegen das Licht. Keine 
andere Gesellschaftsschicht hat einen solch großen Hintergrund für ihre Le- 
benswanderung als das einfache Volk, oder so starke Schicksale. Wo der Prole- 
tarier kämpft, ist es stets für das Fundamentale, er wird noch heute Märtyrer 
für die einfachsten Forderungen nach Rechtfertigkeit. Pelle ist überall da- 
bei... Als der Bursche,.der er ist, klingt das Ganze wider in ihm: in seinem 
Schritt soll der unendliche Tritt der vielen klingen, die sich vorwärtskämpfen 
wollen, seine Sorgen und Freuden sollen tragend sein für das Lebensglück 
der vielen...“ 

Das ist Nexös aufschlußreiches Vorwort zu seinem „Pelle dem Eroberer“, 
der 1906—1910 entstanden, unmittelbar nach dem „Lykkeper“ und vor Pon- 
toppidans „Reich der Toten“ (worin nun ebenfalls die Unterschicht im Vor- 
marsch erscheint), knapp auch vor der „Langen Reise“ Jensens. Handlungs- 
mäßig wird dieser Pelle Bild und poetisch fingiertes Haupt der dänischen 
Arbeiterbewegung, wie sie in der Tat in den letzten Dezennien des 19. Jh.s 
Sieg und Anerkennung ihres Organisationsrechtes erstritten hat. Uns interes- 
sieren hier die Kräfte des Menschen, die der Dichter Andersen Nexö als die 
innersten Triebfedern des Aufstiegs und der Hoffnung auf Zukunftsgestaltung 
durch den „nackten Menschen“, den Proletarier zu sehen glaubt; aus dessen 
Stand als Sohn eines armen Steinklopfers und selbst in der Jugend Hand- 


“langer und Schuhmacher ist Martin Andersen (aufgewachsen in dem born- 


holmischen Ortchen Nexö, darnach so benannt) selbst hervorgegangen. 

Als ein bestimmender Zug der Menschen Andersen Nexös erscheint eine 
Herzensgüte und ein Rechtlichkeitsbewußtsein, das gerade im Augenblick 
höchster eigener oder fremder Not hervorbricht und sie selbst im Zustand 
eigener Hilflosigkeit zu überstrahlen vermag. So ist es bei den Proletariern 
des alten Schlages, die geduldig und machtlos das Schicksal der Unterdrückung 
tragen wie Pelles Vater Lasse oder das „Menschenkind“ Ditte, von dem eine 
Sonne der Liebe und des reinen mütterlichen Triebes inmitten hoffnungslosen 
Elendes ausstrahlt; nicht minder aber gilt dies von den Siegern der neuen 
Zeit, Pelle und seinen Gefährten. Aus solcher Lebensschau auf seinen Stand 


ee des Darin in ren er (wie es Kjzrga 
nur eine sinnlose Grauenhaftigkeit zu sehen vermag, worauf ı 
sierte und kapitalisierte Egoismus fuße: „Die Armen hatten keinen ei 
dieser Lehre. War in einer Abteilung ein schwacher Arbeiter, so 'unterdrück- 
ten ihn die anderen nicht, daß er zugrunde gehen müßte... Sie nahmen ihn j 
mit, legten die fehlenden Steine zu seiner Schicht ..... Sie stellten sich außerhalb | 
des Gesetzes und außerhalb der Chance.“ Hieraus erwächst dem Dichter das | 
Recht zur sozialen Evolution von innen her: „Darin lag eine Erkenntnis davon, 
‚daß sie (die Armen) nicht mit hineingehörten in das Bestehende, sondern das 
Recht hatten, ihre eigene Glückszeit zu fordern... eine neue Zeit, wo all das, 
was nötig war für das Glück, herrschen Könige die Güte des Herzens, die 
Solidarität.“ 1 

Damit ist auch in dem Proletariersohn Andersen -Nexö dieselbe Melodie 
als Grundakkord der Suche nach dem Menschen und der Grundlegung einer 
neuen Zeit aufgeklungen wie bei dem Bauernsproß Johannes V. Jensen und 
den althumanistischen Bürgern Pontoppidan und Jacobsen, die Melodie einer 
Humanität, die die stille, aber verehrungswürdige Größe des dänischen, des | 
‚skandinavischen Menschentums bildet: Güte, Weisheit, Gerechtigkeit. „Wir 
glauben an das Gute, weil wir wissen, daß es ohne den Sieg des Guten keine 
Zukunft gibt“, läßt Nexö seinen Pelle bekennen. An einen Sieg des Guten | 
glaubt der Dichter deshalb, weil es ihm eine unzerstörbare, immanente Art 
des Menschen überhaupt ist: „Er (Pelle) war überzeugt, daß alles Böse nur aus 
Not und Elend stamme. Mißtrauen und Eigennutz kamen aus Mißbrauch, das 
war der Schutz des Menschen gegen Ausbeutung. Und die Ausbeutung kam 
aus den unsicheren Zuständen, aus Erinnerungen an Not oder unbewußter 
Furcht davor.“ Und aus solcher marxistischer Theorie die Quintessenz: „Es 
war Pelles Erfahrung, daß alle Menschen im Grunde gut seien; das Böse in 
ihnen konnte beinahe immer auf etwas Bestimmtes zurückgeführt werden, 
aber die Güte existiere trotz allem. Sie würde völlig siegen, sobald nur die 
Zustände sicher würden für alle.“ 

Da haben wir den Kern und die Herkunft: der Mensch ist gut von Natur 
und nur von der Umwelt verdorben — was Andersen Nexö hier zu Beginn 
des 20. Jh.s ausspricht, ist Optimismus. der Aufklärung, ist 18. Jh., Rousseau. 
Seines Geistes Kind ist letzten Endes der „nackte Mensch“, bloß aller Hüllen 
und aller Kulturschichten, der darum gut an sich ist. Gedanken, die von an- 
deren Gesellschaftsgruppen längst als eine Illusion aufgegeben waren, hatten 
nun nach 150 Jahren die unterste Schicht, den Proletarier erreicht, der sie gut- 
gläubig und ahnungslos auf sich bezieht. Sie haben aber freilich zugleich noh 
einmal herrliche Dichtung entzündet, wie es Nexös „Pelle“ und sein „Men- 
schenkind Ditte“ sind. 

Dieses zweite große und künstlerisch reine Werk ist während und nach dem 
ersten Weltkrieg (zwischen 1917 und 1921) entstanden. Während Andersen 
Nexö daran schrieb, vollzog sich eine entscheidende Wende in ihm, hervor- 
gerufen durch das Versagen der Sozialdemokratie in den Augen des Dichters. 
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en we die are der Armen anf Brot dar um ‚leichte die 


2 aitütionen des Staates erobern zu können; sie habe nur äußere Macht er- 
_ langt, aber nicht die neue Welt gebracht, die im Herzen des Mannes Andersen 


Nexö glühte. Nun gesellte sich das Versagen der Sozialdemokratie im ersten 


F Weltkrieg dazu. So wird Andersen Nexö Kommunist, aus dem gleichen tiefen 
Mitgefühl, das ihn zeit seines Lebens getrieben hat. Denn Kommunismus ist 


für ihn lediglich das, was er schon seinen Pelle erträumen ließ: Sieg der Men- 
schenliebe und des gerechten Ausgleichs für alle, auch für die Ärmsten, für 
jeden, der guten Willens sei, seine Arbeit zu tun. 


So ist Andersen Nexö zwar sich selbst gleichgeblieben; aber die Wandlung. 


seines Blickfeldes bedingt eine Veränderung seiner Schau auf die Dinge und 


Gestalten, die für ihn bisher Mittelpunkt und Träger seines neuen Lichtes 


waren. Der Hauptleidtragende wird Pelle. Schon in „Ditte“ fällt ein schiefer 
Blick auf ihn, und im letzten Romanwerk: „Martin der Rote“, während des 
zweiten Weltkrieges geschrieben, erkennt man Pelle eigentlich nicht mehr. 
Aus dem Verfechter der von ihm ins Leben gerufenen Gemeinschaftsbewegung 
aus Solidarität, die die neue Welt gegen die versagende Sozialdemokratie 
heraufdämmern lassen soll, ist jetzt ein Reichstagsmann, Minister und Bonze 
geworden, der all das tut, was Pelle der Eroberer abgelehnt und der Partei 
zum Vorwurf gemacht hat. Mit Recht hat man hierin einen künstlerischen 
Bruch und innere Fehlzeichnung gesehen; zu viel von der ursprünglichen Mei- 
nung von Pelle werde hier in Stücke geschlagen. 

Aber. ob geglückt oder nicht, nehmen wir den Willen des Dichters, den 
späteren Pelle anders zu sehen, ernst, dann eröffnet sich eine ganz wesent- 
liche Perspektive: selbst der nackte Mensch an sich, dessen Repräsentant Pelle 
nach des Dichters Willen nun einmal ursprünglich ist, unterliegt zuletzt doch 
der Verführung durch die „Kultur“, d. h. durch die bestehende Welt. Ob vom 
Dichter unausgesprochen oder nicht, es bedeutet: die eingeborene Güte des 
„nackten Menschen“ ist also doch nicht zureichend, um die Welt wirklich von 
Grund auf zu erneuern. In dem Widerruf Pelles steckt letztlich dieselbe Re- 
signation, wie sie vorher die Bürger dieser verdorbenen bestehenden Welt: 
Jacobsen, Pontoppidan, haben aussprechen müssen; sie gilt also auch für die 
letzte, „unberührte“ Schicht. Rousseau ist von seinem letzten, verspäteten 
Propheten widerrufen. 

Aber unwiderrufen bleibt die Grundeinsicht Martin Andersen Nexös wie 
bei den anderen Großen seines Volkes vor und neben ihm: nur Güte, Weis- 
heit, Gerechtigkeit sind imstande, die Welt aus dem Inneren zu erneuern — 
doch, so muß schließlich auch der Sprecher des Proletariers fragen: wo sind 
Güte, Weisheit, Gerechtigkeit noch so rein und stark zu finden, daß sie welt- 
erneuernde Kraft entfalten können? 
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ze zwischen den beiden Weltkriegen m 
seelisch-geistigen Zusammenbrücheh wird sie immer wieder von ‚neu« 
stellt. Nach sehr einhelligem Urteil der dänischen Literaturwissenschaft und 
Offentlichkeit hat sie von den Jüngeren am künstlerisch treffendsten und um- | 
fassendsten Jacob Paludan (geb. 1896) gestaltet, nach einer Reihe von 
Romanen der zwanziger Jahre zuletzt und bis jetzt abschließend in dem zwei- 
bändigen Werk „Jörgen Stein“ (1932—33). 

In Jakob Paludan spricht (wie schon der Name verrät) wieder ein Nach- 
komme der altbürgerlichen humanistischen Geschlechter, jene, die am tief- 
sten von Auflösung und Zusammenbruch der Kultur des 19. Jh.s betrof- 
fen worden sind. Und so wird es auch der Held dieses Buches: eos 
Stein. 

Der äußere Handlungsgang des Doppelromans ist der Niedergang einer 
Familie, der des Amtmanns (d. i. etwa Landrat) Stein bis zum Selbstmord | 
des einen Sohnes aus fehlgeschlagenen Spekulationen und bis zum Ende des 
anderen, Jörgens, als simpler Kleinsiedler an der Seite eines schlichten Klein- 
bauernmädchens. Aber in diesem Abschluß stecken sichtbarlich bereits andere 
Kräfte als die eines Niederganges schlechthin. ‘ 

Dieser Niedergang ist von Paludan in bewußter soziologischer Aussparung 
gefaßt: nur die alten Geschlechter erscheinen von ihm betroffen, soweit sie 
noch dazu gekommen waren, „einen letzten Sonnenscheintropfen zu schmecken 
von der großen, geistigen Epoche“. D. h. von jener humanistischen Kultur 
des 19. Jh.s, die am Donnerschlag des ersten Weltkrieges endgültig und 
unüberhörbar auseinandergeborsten ist. Das sind die ersten beiden Gene- 
rationen aus den alten Geschlechtern, die das Buch Paludans vorführt, die 
Familie Stein und ihr gleichbürtiger Umkreis. Das Amtmannsehepaar ver- 
körpert die um 1914 Erwachsenen, auf deren Schuldkonto die letzte Phase 
der Aushöhlung der alten Kultur und die Entfesselung des „furchtbaren 
Molochs Krieg“ geht, und die nun in völliger Lebensstarre dahinstirbt. Die 
Abkehr der Söhne, Jörgens und seines Kreises, von den Idealen der Eltern 
und das Suchen nach neuen Lebenswerten, in Gestalt eines bürgerlich-libera- 
len Radikalismus, erhält aber von dem Dichter lediglich die Kennzeichnung 
als Reaktion, als „Pendelschlag“, der über kurz oder lang wieder zurück- 
schwingt „zu dem, was die Väter meinten“, was sich in Jörgen Stein auch in 
der Tat vor unseren Augen vollzieht. „Das wirklich Neue liegt tiefer, und das 
braucht keine Leute wie uns“: es liege bei der dritten Generation, die im 
Grauen des Krieges erwachsen, „akklimatisiert* den Gedanken an einen 
neuen „in Gehirn und Nerven zu ertragen“ vermöge und in der sich nun die 
Auslöschung der Persönlichkeit, die Mechanisierung von Mensch und Dasein 
zur Masse, zum „Zinnsoldaten“ mit der gleichmäßigen Bewegung und den 
gleichen starren Blicken aller auf ein einziges Ziel, den „Führer“, vollziehe; 
„der Mensch ist noch nicht reif für die Freiheit, wir müssen noch einmal durch 
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die Mühle.“ Es geschieht gerade während des Fortschreitens zu dieser Ver- 
'massung und in ihrer vollen Ablehnung, daß Jörgen, die „Zwischengene- 
ration“ zurückbiegt zu dem Erbe der Väter. 


So sind also die Quellkräfte des echten Lebens, eines Persönlichkeitsdaseins 


_ endgültig erloschen? 


In vorausgehenden Werken der zwanziger Jahre hat sie Paludan gleich 


_ seinen großen Vorgängern beschworen: „Es gibt etwas, dessen Zerstörung 


schlimmer ist... .. Mehr als Bauten bedarf die Welt Treue und Verständnis, 


Güte, Menschenglück. Daran sollte man bauen.“ Und der Dichter hat in diesen 
' Werken einzelne Menschen aufgespürt, in denen diese Kräfte lebendig sind 
- oder es wieder werden, und die sich zusammentun zu einem unbeachtet- 
- stillen, aber von den beschworenen Kräften durchstrahlten Dasein in der 


Zukunft. „Niemand weiß, was der große Baumeister im Sinne gehabt, aber 
wo Fußfeste ist, sollte man sich wohl niederschlagen und sein Wesen ent- 


falten, selbst wenn die Welt schwankt.“ 


Es sind Menschen bescheidener Herkunft, abseits der alten Geschlechter 
und der der Mechanisierung Verfallenden. Solche Menschen haben ihre 
bedeutsame Funktion auch in der Gesamtschau des „Jörgen Stein“, ebenfalls 
versehen mit dem Stempel des Echten und des Lebensstarken. Sie gehören 


dem entrechteten Proletariat der Städte und der bescheiden-beschaulichen 


Schicht der Kleinbauern an. Beide Stände erscheinen in Paludans Darstellung 


- innerlich unberührt vom Zusammenbrucd der alten Welt — sie hatten keinen 


Teil an ihr, und die Not der Katastrophen gehört sowieso zu ihrem Lebens- 
brot. Aus ihrer Masse hebt der Dichter nun wieder Einzelne heraus, an denen 
der scheiternde Jörgen Stein, der sinkende Sproß der Oberklasse, Gegenkraft 
und Rettung finden soll. Es sind der Kleinhäuslerssohn und Proletarier Leif 
Hansen, Jörgens Freund, der vital und barbarisch Untergang und Aufstieg 
gleichermaßen bewältigt, der begabt mit einer Naturstimme zur Höhe be- 
gnadeten Künstlertums emporklimmt, und der dabei in gewisser lebensstarker 
Distanzierung auch zu sich selbst gleichmütig fest der Zwiegesichtigkeit der 
Zukunft entgegengeht. Es ist weiter Marie, das jütische Bauernkind, dem 
Jörgen im Augenblick auch des drohenden physischen Zusammenbruches be- 
gegnet und an ihrer Seite bescheidene Lebensrettung findet. Sie ist ein Mensch, 
aus dem jene „Treue und Verständnis, Güte, Menschenglück* strömen, die 


auch Paludan für eine wirklich neue Welt berufen hat. Das Kind beider, 


dessen erste Lebensregung der Dichter am Ende seines Werkes andeutet, 
wird diese Lebenskräfte einsaugen, „die Möglichkeiten von Kindheit und 
Jugend würden wieder kommen, und er (Jörgen) würde stehen, einen Schritt 
zurück und seinen Rat flüstern. Ruhig könne er seine Sonne gegen Nachmittag 
gleiten sehen.“ 

Die Lebensmelodie der humanen Menschenwürde klingt also auch — selbst- 
verständlich, darf man sagen — in dem Dänen Jacob Paludan. Sie ist auch 
ihm Bedingung für eine wirkliche neue Welt jenseits auch der bevorstehen- 
den „ganz anderen“ der Daseinsmechanisierung. Und es entspricht nicht 
weniger dänisch-nordischer Humanität, die Ansätze hiezu, wenn überhaupt, 


g* 


im leisen Keimen in stillen, aber in sich starken Einzelpersör 
hoffen. Du I u 
Paludans Sicht auf Zeit und Zukunft erscheint dem Rückblickenden wie d: 
angewandte Resum& dessen, was seine Vorgänger getrennt geschaut ‚aben 
J. P. Jacobsen und Henrik Pontoppidan für das Altbürgertum des 19. Jh.s, 
Johannes V. Jensen und Martin Andersen Nexö für die unverbrauchten | 
Schichten des Bauern und des Proletariers. Es sind keine prophetischen Ver- 
kündigungen und Programme, geschweige denn Utopien, was diese dänische 
Dichtung aussagen will, am wenigsten bei Paludan. Ihre künstlerische Quint- 
'essenz heißt Beobachtung, Konstatierung, Gestaltung des vorliegenden Le- 
bens, wie es als Wirklichkeit angesehen wird. Ihre schauende Durchdringung 
ist bedingt von den kontinentalen Strömungen der jeweiligen Gegenwart de) 
| 

| 


Dichter. Sie geben den Schlüssel: naturwissenschaftliches Weltbild, Darwinis- 
mus, Atheismus, Freidenkertum der Vorkriegsjahre seit 1870 für J. P. Jacob- 
sen, H. Pontoppidan, Joh. V. Jensen; Marxismus mit einem letzen Schimmer 
von Aufklärungsoptimismus für Martin Andersen Nexö; historische Rela- 
tivität, gepaart mit Soziologie als Problem der Schichtung und Vermassung. 
- des Kulturmenschen für Jacob Paludan. — In der Tat spiegelt die dänische 
Romandichtung wieder, wie Welle auf Welle der abendländischen Proble- 
matik über das Land am Rande des Kontinents flutet, und sie registriert sie 
in dichterischem Bild und Gedanken wirklich wie ein feinabgestimmter Seis- 
mograph. 

Und doch wahrt sie hierin — als das Ergreifende und Bleibende — den 
eingeborenen Blick auf das Wesentliche: daß es der Mensch und seine inner- 
seelischen Kräfte sind, ihr Verlöschen oder Aufbrechen, welche die Gestalt. 
der Welt und das Schicksal des Einzelnen wie der Gemeinschaften bedingen. 
Dies Humane als Wesenskern erschaut zu haben und als unabdingbar zu 
vertreten, eint sie alle, die Großen der dänischen Literatur, und das ist zu- 
gleich der erhebend tröstende Beitrag, den sie zur Selbsterkenntnis der Mensch- 
heit und — vielleicht — zu ihrer Genesung geleistet haben. 


Als Literaturhinweis seien folgende Werke ausgewählt, denen sich der Verfasser ı 
in Details, jedoch nicht in der Gesamtschau, bald mehr bald weniger verpflichtet fühlt, , 
ohne dies im einzelnen zu vermerken: | 
Illustreret dansk Litteraturhistorie, ved Carl S. Petersen og Vilhelm Andersen, Kbhn.. 

1924—1934, 4 Bde; für das 19. Jh. Bd. 3 u. 4, von V. Andersen. 

H. G. Topsoe- Jensen, Den skandinaviske Litteratur fra 1870 til vore Dage, Kbhn. 1928| 

(Haases Handboger). 

Helge Kjergaard, Die dänische Literatur der neuesten Zeit (1871—1933), Kphg. 1934.. 

Emil Frederiksen, Ung dansk Litteratur 1980—1945, Kbhn. 1945, 

Svend Norrild, Dansk Litteratur fra Saxo til Kaj Munk, Kbhn. 1949 2 Bde. 

Danske Samfundsromaner, Statsradiofoniens Grundboger, Kbhn. 1946. | 

Die Artikel in Dansk Biografisk Lexikon von Oluf Friis über J. P. Jacobsen, Joh. V.| 

Jensen und Mart. Andersen Nexö sowie über H. Pontoppidan von Poul V. Rubow.. 

Für Jacob Paludan verweise ich auf meine Studie in Euphorion 45 (1950) S. 419ff. 

Von Einzelforschung der jüngsten Zeit notiere ich: 
W. A. Berendsohn, Martin Andersen Nexös Weg in die Weltliteratur, Bln. 1949, 
Sv. Erichsen, Martin Andersen Nexö, 1938, 
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RX: Ernst Frandsen, ‚Aargangen, der maatte snuble i Starten, Kbhn. 1943. 

_ Orla Lundbo, Jacob Paludan, Kbhn. 1943. 

"Walther Rehm, Experimentum medietatis, Studien zur Geistes- und Literatur- Ei 

_ geschichte d. 19. Jhs., Mchn. 1947 (darin: „J. P. Jacobsen und die Schwermut“). Bi 

B. Tigerschiöld, J. P. Jacobsen och hans roman Niels Lyhne, Göteborg 1945. 

 —C.M. Woel, Henrik Pontoppidan, Kbhn. 1945, 2 Bde. ; 
Frederik Nielsen, J. P. Jacobsen. Digteren og Mennesket, Kbhn. 1953. Kr 
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DIE ZEIT IN DEN DRAMEN ]. B. PRIESTLEYS 


Seitdem die Menschen in diese Welt gesetzt sind und ihren individuellen 
Erdengang durchmessen müssen, hat sich ihrem Bewußtsein das seltsame 
- Phänomen der Zeit unauslöschlich eingeprägt; der Zeit, die der eine, wie 
wir glauben, nicht zu nützen weiß, sondern blind vergeudet und die dem 
anderen in seiner rastlosen Arbeit immer zu kurz zu werden droht; der Zeit, 
die uns in glücklichen Stunden wie im Nu zu vergehen scheint und die in 
bangen Minuten Ewigkeiten dauern will. 
Viele Dichter und Denker haben über das Wesen der Zeit nachgegrübelt, 
und auch einer der größten unter ihnen, William Shakespeare, scheint von 
- dem Gedanken an ihr unbarmherziges Vergehen nicht losgekommen zu sein: 
Bald sieht er sie als eine verzehrende Kraft an, bald drängt sie sich ihm im 
Bilde des zeichnenden Griffels auf, bald erscheint sie ihm als beugende Sichel, 
vor der alle zum Narren werden außer der Liebe. 

Das Bewußtsein von Time’s injurious hand! ist auch in unserem Jahr- 
hundert wieder besonders wach geworden. Übersieht man die Reihe der 
Schriftsteller, die das Problem der Zeit zu einem integrierenden Bestandteil 
ihrer Werke gemacht haben, dann möchte man fast glauben, daß J. B. Priest- 
 _ ley recht hat, wenn er in einer seiner autobiographischen Schriften erklärt: 

„For several years I had had a hunch — I dare not call it anything better — that 
this problem of Time was the particular riddle that the Sphinx has set for this age 
of ours?.“ 


Vielleicht jagen die Menschen unserer gehetzten Zeit diesem Rätsel gerade 
deshalb so emsig nach, weil sie von dem Gedanken besessen zu sein scheinen, 
"es könnte zu spät sein, sie könnten ihre kostbare Zeit verloren haben. Einer 

der ersten, der sich auf die Suche nach dieser „verlorenen“ Zeit begeben hat, 
_ war der Franzose Marcel Proust, in dessen vielbändigem Roman A la re- 
> cherche du temps perdu seine gelebt-verlorene Zeit zu einer höheren Wirk- 
lichkeit erwacht. Ihm folgten die durch engste Naturverbundenheit gekenn- 
"zeichnete Virginia Woolf in England und der frühverstorbene Thomas 


ı William Shakespeare, Sonnet LXIII. 
2 Midnight on the Desert. A Chapter of Autobiography. London, Toronto 1937, 


S. 245. 


L- 


Wolfe, der den mächtig fließenden Serien seines Titel seine PR 
ten und zu Stromeslänge angeschwollenen Romane zu lenken wußt e, il 
Amerika. 

Wie Priestley selbst in der schon genannten Schrift? erklärt, hat auch seinen 
stets regsamen Geist neben dem Problem der self-consciousness die Frage | 
nach dem Wesen der Zeit nie losgelassen. Vielleicht geschah es gerade des- 
halb, weil der nunmehr zweiundsechzigjährige Schriftsteller auf ein sehr 
volles und schaffensfreudiges Leben zurückblicken kann. H 

Am Beginn seiner literarischen Laufbahn schwebte Priestley das Bild eines j 
‚all-round Schriftstellers, wie er sich im 18. Jahrhundert findet, vor. Er wollte 
sich, den jeweiligen Erfordernissen entsprechend, in den verschiedenen Gat- 
tungen der Literatur auf gleiche Weise und in gleicher Meisterschaft betäti- 
gen. Quantitativ ist dies Priestley sicherlich geglückt, über die Qualität seines 
vielseitigen Schaffens sind, wie dies zu Lebzeiten eines Dichters immer der 
Fall ist, die Meinungen noch geteilt. Gleichwohl läßt sich schon beobachten, | 
daß manches harte Urteil früherer Jahre heute in eine mildere Form gegossen 
wird“. 

Nach ersten poetischen Versuchen und verschiedenen literaturkritischen® 
und nationalpsychologischen? Schriften gelangte Priestley schließlich zum 
Roman, jener literarischen Gattung, die ihm den ersten Ruhm einbrachte. 
Seine Good Companions (1929), jene „long, comic, picaresque, fairytale 
sort of novel“®, wie sie der Autor selbst nennt, erfreuen sich ihrer heiteren 
Atmosphäre wegen noch immer besonderer Popularität. Bei ihrem Erscheinen 
freilich hatten sie Anlaß zu den verschiedensten Meinungen über Priestley 
gegeben. Die einen bezeichneten ihn als einen hearty, insensitive lowbrow, 
die anderen wieder fragten, was es denn bedeuten solle, daß er sich in einen 
gloomy highbrow verwandelt habe?. Diese entgegengesetzen Urteile über 
den Autor scheinen wohl aus den histrionischen Qualitäten des Romans, derent- 
willen er sich auch zur Dramatisierung!® ausgezeichnet eignete, zu entspringen. | 
Der letzte Grund dafür liegt aber sicherlich in der Zwiespältigkeit von Priest- 
leys Wesen selbst. Während man ihn auf den ersten Blick gewöhnlich für 
einen heiteren, vierschrötigen Menschen ansehe, der mit beiden Füßen im 
Leben stehe und seinen Vorteil zu wahren wisse, sagt er selbst von sich!1, 
daß er zu Furchtsamkeit und Unentschlossenheit, zu Melancholie und Selbst- 
beobachtung neige, daß er leicht zu beeinflussen und schon oft betrogen wor- 


3 Midnight on the Desert, S. 252. 

* Vgl. J. C. Trewin, der in Dramatists of Today, London 1953, S. 111 nicht mehr 
von Priestleys Mangel an poetischem Gefühle spricht, sondern erklärt, Priestley 
finde es nur schwer, seine wohl vorhandenen poetischen Gefühle mitzuteilen. | 

5 The Chapman of Rhymes (1918). | 

® Meredith (1926), The English Novel (1927). 

? The English Comic Character (1925), English Humour (1928). 

8 Midnight on the Desert, $. 48, 

® Midnight on the Desert, $. 48. 

10 Sie erfolgte im Jahre 1931 zusammen mit Edward Knoblock. 

1! Midnight on the Desert, S. 9. 
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den sei und keineswegs die Entschlußkraft und den Unternehmungsgeist 
eines Mannes besitze, der Karriere machen will. 

Obwohl das Problem der Zeit, um das es uns hier in erster Linie zu tun 
ist, auch gelegentlich in Priestleys Romanen, vor allem in Let the People 
Sing (1940), begegnet, spielt es doch in seinen dramatischen Werken, die 
von 1932 an immer mehr in den Vordergrund seines Schaffens treten, eine 
noch viel größere Rolle. Daß Priestley in seiner literarischen Laufbahn vom 
Romancier immer mehr zum Dramatiker hinübergewechselt ist, liegt nicht in 
dem Glauben an einen besseren und leichteren Erfolg. Im Gegenteil! Als 
Romanschriftsteller wußte er, daß bei der Fertigstellung eines Manuskriptes 
und nach dessen Übergabe an den Verleger — und an solchen fehlte es Priest- 
ley wahrlich nicht — alle Arbeit getan war: The novelist who has written 
his novel has finished‘. Der Dramatiker hingegen, so erklärt Priestley, ist 
nach Vollendung seines Stückes kaum erst am Anfang. Nicht die Aussicht auf 
schnelleren Ruhm war es, die Priestley zum Theater führte; es war vielmehr 
the ancient witchery, das ewig Faszinierende, das schon den Jüngling Priest- 
ley zum begeisterten Theaterbesucher machte. Wenn er zur Bühne, die er als 
E „einen der wenigen gemeinsamen Treffpunkte des Kindes und des weisen 
| Erwachsenen“13 bezeichnet, eine besondere Liebe hegt, so ist auch dies letzten 
| 
| 
| 
| 


Endes in seinem zur self-consciousness neigenden Charakter begründet: 


Where there is self-consciousness, there — you may say — the Theatre has set up 
its platform and curtains. We all play character parts, day and night. We are haunted 
by a feeling that we are acting in a gigantic masquel®. 


Die Beobachtung dieser riesigen Maske des Lebens steht am Ausgangspunkt 
von Priestleys Schrifttum. Worum es ihm vor allem geht, ist „die dramatische 
Farbe und Form des Lebens selbst, in all seiner Absurdität und seinem 
Pathos, in seinen Hoffnungen und Herzensbrüchen heraufzubeschwören“15. 
Es ist sicherlich kein Zufall, daß sich unter Priestleys Romanen die ausge- 
, sprochene Theatergeschichte Jenny Villiers!® (1947) befindet, es ist auch kein 
Zufall, daß innerhalb seiner Dramen immer wieder Theater gespielt, Chara- 
den oder sonstiger Zeitvertreib inszeniert wird und daß die Schauspieler 
selbst gelegentlich kritische Bemerkungen über den Fortgang oder die Güte 
des eigenen Stückes machen!?. Wohl selten war ein Autor, von Shakespeare 
abgesehen, so eng mit dem Theater verknüpft wie Priestley. Nicht nur daß er 
seine Stücke gelegentlich selbst in Szene setzte und vor der schweren Arbeit 
der Proben nicht zurückscheute, übernahm er oft auch die eine oder andere 


12 Ibid., S. 30. 

13 Midnight on the Desert, S. 32. 

14 [bid., S. 33. 

15 Seven Plays of J. B. Priestley, New York 1950, Ss. VIII. 

16 Das Schauspiel gleichen Namens ist 1946 entstanden. 

17 Am Anfang des dritten Aktes von Ever Since Paradise erklärt z. B. der Pianist 
Philip, als sich das Erscheinen der übrigen Schauspieler etwas verzögert: They 
can’t make a third act out of it. All the critics will say, „Not really a play at all, 
and even so it goes to pıeces in the third act.“ 


& De Rolle, seiner Überzeugung ‚getreu, da. 
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 gangen sei. Es ist daher auch nicht er ß gera chaı 
in seinen Stücken, wie etwa Charles Appleby in Eden End oder der C 
Take the Fool Away zu jenen Charakteren gehören, die am besten gezeichnet 
sind. An Charles Appleby zeigt sich aber auch, daß sich Priestley des Doppel- 
gesichtes allen Schauspielertums wohl bewußt war. Wenn Appleby vor den 

Zuschauern steht, dann vermag er sie mit seiner Kunst zu begeistern und sie 
in die höchsten Höhen mitzureißen; wenn er aber der Bühne den Rücken 
gekehrt hat, ist er zwar ein gutmütiger, aber haltloser, verschwenderisher 
Mensch, der noch dazu dem Whisky verfallen ist. Gerade um dieser Armselig- 
keit seines wirklichen Lebens willen ist ihm aber die Bühne eine Notwendig- 
keit geworden, ohne die er sich sein Dasein nicht mehr vorstellen kann. Er 
überzeugt auch seine Frau Stella davon, daß man vom Theater nicht mehr 
loskommen kann, wenn man sich ihm einmal verschworen hat. Denn — und 
dies ist Priestley ganz aus dem Herzen gesprochen — „Nobody’s finished 
with the theatre until the theatre has finished with them“18. Die nicht immer 
positiven Erfahrungen seiner lebenslangen Verbundenheit mit der Theater- 
welt hat Priestley in der programmatischen Schrift Theatre Outlook (1947), 
in der er die Stellung und die Aufgaben des zeitgenössischen Theaters in der 
englischen Gesellschaft darstellen wollte, verwertet. | 

Gerade weil Priestley in seiner Theaterverbundenheit das Shakespeareshe 
All the world’s a stage aus dem Innersten seines Herzens heraus gefühlt hat, 
muß sich ihm vielleicht auch die Frage nach dem Wesen der Zeit, in die ja: 
das Auf- und Abtreten auf dem Theater und auch im Leben gestellt ist, un- 
mittelbar aufgedrängt haben. Priestley hatte sich eine Zeitlang sogar mit der 
Absicht getragen, eine Studie über das Problem der Zeit zu verfassen, die 
allerdings nur für ihn selbst bestimmt gewesen wäre, da er sich seiner Un- 
zulänglichkeit in metaphysischen Dingen und folglich auch seiner Unfähig- 
keit, mit vorhandenen Büchern in Wettstreit zu treten, voll bewußt war. 
Eben durch ein solches Buch, nämlich P. D. Ouspenskys A New Model of the 
Universe, erhielt der Schriftsteller im Jahre 1937 den eigentlichen Anstoß zu 
seiner intensiveren Beschäftigung mit jenem „Rätsel, das uns die Sphinx 
aufgegeben hat“. Priestley glaubt, daß irgendwelche mystisch-magische Kräfte, 
die ihm auch sonst im Universum zu walten scheinen, am Werk gewesen seien, 
als ihm dieses schon lang gesuchte Buch in einem kleinen Laden in Santa Bar- 
bara an der amerikanischen Westküste überraschend in die Hände fiel. 

Die besondere Frucht dieser Beschäftigung mit dem Problem der Zeit sind 
die von Priestley selbst als Time-Plays bezeichneten drei Stücke Dangerous 
Corner (1932), Time and the Conways und I Have Been Here Before (beide 
1937)1%. Diese drei Dramen sind ohne Zweifel Marksteine, die die verschie- 


“ The Plays of J. B. Priestley. 3 vols. London, Heinemann 1948—1950 (fortan = - 
The Plays), vol. I, S. 100. 
1° Mit der Konstruktion dieser drei Stücke im besonderen befaßt sich Elisabeth Pe- 


trich in ihrer Dissertation „Die Dramentechnik der drei Zeitstücke Priestleys“, 
Wien 1950. 
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denen Ansichten Priestleys vom Wesen der Zeit kennzeichnen, die aber auch 
seine Technik in vielen anderen Stücken beeinflußt haben. 

Dangerous Corner, das die erste Phase von Priestleys Zeitstudien darstellt, 
ja das überhaupt am Beginn seines dramatischen Schaffens steht, beginnt 
bezeichnenderweise mit einem Theater — mag es auch nur ein Hörspiel sein — 
auf dem Theater. Im Hause Robert Caplans und seiner Frau Freda hat sich 
eine Abendgesellschaft, die aus den engsten Verwandten und einigen Freun- 
den, wie Olwen Peel, Mr. Stanton und dem Ehepaar Whitehouse, besteht, 
zusammengefunden. Die Damen haben ein Hörspiel des BBC angehört, das 
mit einem Schuß und dem Aufschrei einer Frau endet. Das Spiel, genannt 
The Sleeping Dog, führt zu einer Debatte über das Thema der Wahrheit. 
Dabei wird betont, daß Gott allein die Wahrheit in ihrer Gesamtheit kennt, 
während sie uns Menschen nur stückweise zugänglich ist. 

Um das Gespräch von diesem heiklen Thema abzulenken, bietet Freda 
Zigaretten aus einer Spieldose an, durch die bei Olwen Erinnerungen an 
Martin Caplan, den Bruder Roberts, der angeblich wegen Unterschlagung 
eines Schecks Selbstmord begangen hatte, wachgerufen werden. Ein Streit, der 
sich darauf um die Herkunft der Spieldose entspinnt, weckt aber den „schla- 
fenden Hund“ und fördert allerlei unangenehme Wahrheiten zu Tage: Es 
enthüllt sich, daß nicht Martin, sondern Mr. Stanton das Geld beiseite ge- 
schafft hat, und neben einem Liebesverhältnis zwischen Freda und Martin 
weiters auch, daß dieser nicht Selbstmord begangen hat, sondern durch einen 
unglücklichen Zufall von Olwen, als sie sich gegen seine Annäherungsver- 
suche zur Wehr setzte, getötet worden ist. Als schließlich auch noch ans Licht 
kommt, daß Betty Whitehouse ihrem Mann die Treue gebrochen hat, da bricht 
auch in Robert eine Welt zusammen, denn er hatte Betty immer als ein engel- 
haftes Wesen, das ihm die idealen Seiten des Lebens verkörperte, in gehei- 
mer Liebe verehrt. Er glaubt den Zerfall seiner Phantasiewelt nicht überleben 
zu können und stürzt hinaus in der Absicht, seinem Leben ein Ende zu ma- 
chen. Während genau wie am Anfang des ersten Aktes die Bühne verdunkelt 
wird und ein Revolverschuß zu hören ist, sagt Olwen: „It can’t happen. It 
shan’t happen“2°, Von diesem Schnittpunkt an scheint das Stück von neuem 
zu beginnen: Die Gesellschaft sitzt wieder beisammen und es entspinnt sich 
genau dieselbe Konversation wie am Anfang, nur wird dieses Mal die ge- 
fährliche Ecke ohne Zwischenfall umfahren. 

Im Vorwort zur dreibändigen Ausgabe seiner Dramen erklärt Priestley, 
daß dieses Stück niemals zu seinen Lieblingen gehört habe, denn es erscheine 
ihm nur wie eine ingenious box of tricks”, die er konstruiert habe, um bei 
diesem seinem ersten Drama zu beweisen, daß er wie ein Dramatiker denken 
und gestalten könne und sich nicht unbedingt von den Gesetzen des Romans 
leiten lassen müsse. In der Tat könnte es wie ein Trick anmuten, wenn Priest- 
ley die besonderen Geschehnisse nicht in ihrer natürlichen Folge abrollen läßt, 


20 The Plays, vol. I, S. 52. 
21 The Plays, vol. I, S. VIII. 


u Fa Y EB rn a ER a 


. 
4 


dr 


er Ya 5 RR 
En Ar u.‘ 


Pa 
Ber 


_ verfeinerten Art von Kreuzverhör zutage. Das beste Beispiel eines solchen 


> sondern. durch eine rür 


einen Detektiv wie der Kiel Ensilerni er-föri ee 
bende Kraft der Wahrheitssuche seine verschiedenen Überraschungen i 


Verhörs, das Priestley auch in den Stücken Laburnum Grove (1933) und An 


Inspector Calls (1945) verwendet, ist der erste Akt von Johnson Over Jordan 


(1939), in dem der eben verstorbene Johnson vor zwei Examinatoren gestellt 


wird, die ihm die Fehltritte seines Lebens vor Augen halten. ° 
Die eigenartige Technik, in der die Handlung aus der Retrospektive her 


entwickelt wird, geht in allen diesen Stücken letzten Endes auf die besondere 


Behandlung der Zeit, die Priestley selbst als split in the time process?? bezeich- 


net, zurück. Priestleys Auffassung nach ist die Zeit, die er mit der vierten 


Dimension gleichzusetzen pflegt?®, nichts anderes als die Aktualisierung einer 
Anzahl von Möglichkeiten. In Dangerous Corner werden zwei solcher Mög- 


lichkeiten, deren Ausgangspunkt jeweils der Revolverschuß und die darauf 


folgende Konversation bildet, dargestellt. Im ersten Fall, in dem Priestley ; 
in seiner ureigensten Rolle als Gesellschaftskritiker auftritt, wird die Spiel- 


dose zum Anstoß für die Enthüllung unangenehmer Wahrheiten, die so an- 
gelegt sind, daß sie einen tragischen Ausgang heraufbeschwören könnten; im 
zweiten Fall nimmt der gesellige Abend seinen gewohnten Verlauf. 

Derselbe Gedanke der Zeitspaltung, durch die retrospektiv aufgezeigt wird, 
was sich hätte ereignen können, liegt auch dem Stücke Ever Since Paradise 
zugrunde. Es wird denn auch ausdrücklich in diesem Schauspiel, das ein Bei- 
spiel für Priestleys Lust zu neuen Experimenten ist, von den two Nows?4 und 
den verschiedenen Arten der Zeit gesprochen. Priestley hatte das Stück, das 
sich mit dem Thema von Ehe und Scheidung befaßt, schon im Jahre 1939 
begonnen, es dann aber des öfteren umgearbeitet, bis er es zuletzt 1946 in 
seine jetzige Form brachte. 

Bei den sechs Charakteren, auf die sich das Stück beschränkt, handelt es sich 
um drei Paare: Die einen sind noch nicht verheiratet, die anderen stehen auf 


dem Wege der Scheidung und die dritten haben diese schon vollzogen. An 


dem mittleren Paare wird nun in einem Spiel innerhalb des Schauspiels, wo- 
bei das erste Paar die musikalische Untermalung übernimmt und das dritte 
Paar die Ereignisse kommentiert, der Weg vom ersten Zusammentreffen über 
den glücklichen Brautstand und die Hochzeitsreise bis zu den ersten Zer- 
würfnissen und den Versuch der gewaltsamen Trennung dargestellt. Diesem 
letzten Schritt — der Szene im Büro des Rechtsanwaltes, mit der das Stück 
begonnen hatte — kommt dieselbe Funktion zu wie dem Revolverschuß in 
Dangerous Corner. Wie dort wird auch hier die Variante des günstigen 
Ausgangs gewählt. In der Erkenntnis, daß die Lust des Fleisches ’s been a 


22 "Three Time-Plays. London, Pan Books 1952, S. VII. 
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cheat ever since Paradise®5, versöhnt sich das Paar und nimmt an der fest- 
lichen Stimmung der Musikanten, die ihre bevorstehende Hochzeit bekannt- 
geben, und der Kommentatoren, die wieder zueinander gefunden haben, 
teil. 

Auch die mit echt nordenglischem Humor durchsetzte Farce When We Are 
Married (1938), in der Priestley schon einmal das Problem der Ehe zum 
Zentralthema erhoben hatte, ist im Grunde genommen nach dem Prinzip der 
Zeitspaliung angelegt, mag dies auch nicht so deutlich ersichtlich sein. Die 
Handlung des Stückes gründet sich darauf, daß den drei am selben Tage 
getrauten Ehepaaren, den Vorläufern der Gestalten von Ever Since Paradise, 
am Tage ihrer silbernen Hochzeit vom Chapel-Organisten eröffnet wird, der 
damals neueingesetzte Pfarrer habe noch nicht die Befugnis gehabt, das 
Sakrament der Ehe zu spenden. Diese Nachricht, die dem Wecken des Sleep- 
ing Dog entspricht, führt zu allerlei komischen Szenen und bringt Dinge an 
den Tag, die vor allem die Frauen in nicht geringe Bestürzung setzen. Sie 
beruhigen sich erst wieder, als ihnen zum Schluß vom Photographen, den die 
Lokalpresse zur Feier entsandt hatte, erklärt wird, daß ihre Heiratsurkunden 
ja auch von einem Standesbeamten unterzeichnet worden und ihre Ehen somit 
doch gültig seien. 

Obwohl das Plot des Stückes, wie Priestley selbst erklärt, nonsensical 28 ist 
wirkt es doch durch die Zeichnung der Charaktere, deren Haltung und deren 
Gespräche der Dramatiker als authentisch bezeichnet. Ohne Zweifel ist es 
Priestley gelungen, das Schildbürgertum von West Riding, das in seinen 
Kindheitserinnerungen weiterlebt, meisterhaft einzufangen. 

Bei der immoralischen Komödie Laburnum Grove, die in das Milieu einer 
Vorstadt im Norden von London führt, kann man wohl kaum sagen, daß die 
positive Variante am Ende steht, obwohl sie für Mr. Radfern, die Haupt- 
gestalt des Stückes, einen günstigen Ausgang bringt. Radfern, in dessen Haus 
eine Atmosphäre biederer Wohlanständigkeit zu herrschen scheint, die seinen 
Kindern fast zu eng und spießbürgerlich ist, überrascht seine Familie eines 
Tages mit der Erklärung, daß er nicht vom Papierhandel lebe, sondern einer 
Bande von Banknotenfälschern angehöre. Seine Frau beruhigt die bestürzten 
Kinder am nächsten Morgen damit, daß sie die Worte ihres Mannes als einen 
Scherz auslegt, der dazu gedient habe, die im Hause als Parasiten lebenden 
Verwandten und den ebenso wertlosen Bräutigam der Tochter zu vertreiben. 
Als jedoch im Verlauf der Komödie ein Inspektor von Scotland Yard er- 
scheint, um Radfern einige Fragen in Zusammenhang mit der Aufdeckung 
einer Geldfälscherbande zu stellen, da erweist sich dieser wirklich als ein 
crook. Obwohl es bis zum letzten Augenblick den Anschein hat, daß man 
Radfern noch überführen werde, versteht es dieser, alle Spuren zu vertuschen 
und selbst seine Familie, mit der er sich auf eine Auslandsreise begibt, im 
Glauben an seine Redlichkeit zu lassen. 


25 The Plays, vol. II, S. 516. 
26 The Plays, vol. II, S. X. 
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dasbenhen hat Priestley elf f Jahre später in dem Stücke = a Cal 2 
in dem nun auch noch ein weiterer Aspekt in der Behandlung des Zeit- 
problems hinzutritt, von der Einzelperson des Mr. Radfern auf eine ganze 
Familie ausgedehnt. Es ist die Familie des wohlhabenden Fabrikanten Bir- 
ling, der die Verlobung seiner Tochter Sheila feiert. Die fröhliche Stimmung 
wird durch die Ankunft eines Inspektors namens Goole durchbrochen; er weist 
nämlich der Reihe nach allen Mitgliedern der Familie nach, daß sie an dem 
Selbstmord der Eva Smith, die sich vor zwei Stunden im Krankenhaus ver- 
giftet habe, Schuld tragen. Die Birlings sind bestürzt, weniger freilich, weil 
sie den Tod des Mädchens verursacht haben, als vielmehr weil ihr guter Ruf 
dahin ist. Sobald aber Mr. Birling, der sich von der Richtigkeit der Angaben 
des Inspektors überzeugen will, telephonisch erfährt, daß ein Inspektor Goole 
beim Kommissariat unbekannt und auc eine Eva Smith gar nicht ins Kran- 
kenhaus eingeliefert worden sei, da atmen sie wieder erleichtert auf. Bei allen 
außer Sheila und ihrem Bruder Eric, deren Gewissen nicht zur Ruhe kommen 
kann, kehrt die lustige Stimmung sogleich wieder zurück. Plötzlich läutet aber 
das Telephon: Die Polizei teilt mit, daß in wenigen Minuten ein Inspektor 
erscheinen werde, um Erkundigungen in dem Selbstmordfall eines jungen 
Mädchens einzuziehen. 

Gegenüber der Rückschau, aus der sich in den vorher besprochenen Stücken 
die Handlung entwickelte, wird in An Inspector Calls durch einen imaginären 
Polizisten eine Art Vorschau auf ein zukünftiges Geschehen, das sich am Ende 
des Schauspiels ankündigt, ermöglicht. Diese Zukunftsschau in der Form einer 
Vision oder eines Traumes ist das Charakteristikum einer zweiten Gruppe 
Priestleyscher Dramen, deren Prototyp das schon genannte Time and the 
Conways bildet. Priestley selbst zählt dieses Stück zum Besten unter dem, was 
er bis 1937 — und das waren nicht weniger als zehn Dramen — für das Theater 
geschrieben hatte??. 

Auch Time and the Gonways beginnt wieder mit einem Theater auf dem 
Theater. Die Familie Conway hat zu Ehren des einundzwanzigsten Geburts- 
tages der ältesten Tochter, der schriftstellerisch begabten Kay, eine Charade 
inszeniert, zu der sich verschiedene Freunde eingefunden haben. Nach dem 
glücklichen Verlauf des Abends ergeht sich die Mutter noch im Klavierspiel, 
dem Kay, am Fenster sitzend, hingebungsvoll lauscht. Die Musik läßt in Kay 
eine Vision erstehen, die den Inhalt des zweiten Aktes ausmacht: Zwanzig 
Jahre sind vergangen und sie hat wieder Geburtstag. Allerdings ist sie keine 
gefeierte Schriftstellerin geworden, sondern verdient sich ihren Lebensunter- 
halt mit billigen Reportagen. Auch alle anderen sind in ihren Hoffnungen 
mehr oder minder enttäuscht worden. Die Mutter hat die Familie zusammen- 
gerufen, damit sie darüber berate, wie ihr Vermögen gerettet werden könne. 
Kay, der die hitzige Debatte zuviel geworden ist, kleidet ihre Enttäuschung ° 
über das Leben ihrem Bruder Alan gegenüber in folgende Worte: 


®" Vgl. The Plays, vol. I, S. IX. 
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„Remember what we once were and what we thought we’d be... If this is all life 
is, what’s the use? Better to die, like Carol, before you find it out, before Time gets 
to work on you... There’s a great devil in the universe, and we call it Time.“ 


Auf diese Anschauung von einer „Art Überteufel, der emsig an der Arbeit 
ist, die Menschheit zugrunde zu richten“2®, gibt Alan die philosophische Ant- 
wort, daß wir von dem Gedanken, die Zeit stehle uns das Leben weg, nur 
dann loskommen können, wenn wir das Leben auf lange Sicht, so als ob wir 
unsterblich wären, betrachten. Alan wird hier zum Sprecher Priestleys, der 
bei all seiner Diesseitsgebundenheit auch seinen Jenseitsglauben nicht ver- 
leugnet, wenn er in Desert Highway erklärt: 


„Unless men believe that they belong to the eternal God of righteousness, who 
must have His kingdom of compassion and fellowship and love here on earth, they’ll 
destroy themselves and all they possess?®,“ 


Die Handlung des dritten Aktes, der dort fortsetzt, wo der erste aufhört, 
zeigt deutlich, wie sich das Geschehen des zweiten Aktes anbahnt, und wird 
so zur Bestätigung des Ergebnisses, das Kay schon geschaut hat. Noch ahnt 
man freilich nichts von dem Ergebnis, noch schickt sich die Mutter an, vor 
ihren versammelten Kindern die Zukunft in den rosigsten Farben auszumalen. 
Da unterbricht sie Kay mit einem jähen Schrei: Don’t ruft sie verzweifelt aus, 
weil sie sich an ihre Vision erinnert. Als sie Alan bittet, ihr doch einen Aus- 
weg zu zeigen, tröstet dieser sie damit, daß er erklärt, er werde ihr einstmals 
in der Zukunft, d. h. nach zwanzig Jahren mehr sagen können. 

Alan erwähnt bei seinen philosophischen Ratschlägen an Kay ein Buch, das 
er ihr leihen wolle. Wie Priestley selbst sagt®!, könnte dieses Buch als ein 
Werk des Philosophen J. W. Dunne aufgefaßt werden, der Priestley mit 


‘seinen beiden Schriften An Experiment With Time und The Serial Universe 


besonders beeinflußt hat. Nach Dunne leben in jedem Menschen eine Reihe 
von Beobachtern, die wieder in einer Reihe von Zeiten existieren. Was wir 
gemeinhin als unser Ich bezeichnen, ist Beobachter Nr. 1, dessen Leben an 
einem bestimmten Punkt der vierdimensionalen Zeit zu Ende geht. Dem 
Beobachter Nr.2 — es ist das ego, das wir aus unseren Träumen kennen — 
erscheint die Zeit als fünfte Dimension. Da sie eine andere Reichweite hat 
als die gewöhnliche Zeit, geschieht es, daß wir in unseren Träumen vielfach 
schon Erlebtes und noch Bevorstehendes, Vergangenheit und Zukunft mit- 
einander verschmelzen. 

Nach Dunnes Theorie wäre der zweite Akt von Time and the Conways, 
den Priestley in nicht mehr als zwei Tagen auf der Insel Wight fertiggestellt 
hat, nichts anderes als das, was Kays Beobachter Nr. 2 in der Zukunft sieht. 
Es spricht für Priestleys Geschick, daß er Kay zur schauenden Gestalt gemacht 


28 The Plays, vol. I, S. 176. 

2% ]. B. Priestley, Onkel Phil ferngesehen. Hamburg 1953, S. 8 (In der Kurzgeschichte 
„Die Grauen‘). 
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_ fach den zweiten und dritten Akt vertauscht habe. Eine solche Kritik übersieht 


iten hat ‚Kayı Be Vater geerbt, d 
lichkeit: zurückzuziehen und dann, von einer gewissen traurigen 
erfüllt, zu fragen pflegte, wann die Besucher fortgehen würden. 
Conway ihrer Tochter von diesem Benehmen ihres Vaters erzählt, meint . Kay: 7 
„Do you think that somehow, in a mysterious sort of way, he knew?“2 Sie 
glaubt, daß er ebenso wie die Soldaten, die im Kriege fallen, eine Vorahnung. 
von den hatte, was ihm bevorstand. Im Zusammenhang mit einem Krieger 
erscheint denn auch dieses „Wissen“ als Terminus für die Tätigkeit des Be- 
obachters Nr. 2 in Johnson Over Jordan. Während sich Johnson an seine 
Kriegserlebnisse erinnert, spricht er von einer Hand, die aus einer Brustwehr 
herausragte; es war die Hand eines Gefallenen, von dem er sagt: he knew 
— he still knew®8. 
Man hatte Priestley vorgeworfen, daß er in Time and the Conways ein- 


freilich, daß gerade durch diese „Vertauschung“ die Wirkung des Stückes 
erhöht wird. Ist es doch dem Zuschauer, der ebenso wie Kay um das Ergebnis 
weiß, dadurch möglich, in den Vorgängen, ja oft auch nur in den kleinsten 
Andeutungen des dritten Aktes die Wurzeln des zukünftigen Geschehens zu 
erkennen. Dieses wird um so tragischer, als Kay es zwar vorausahnt, aber 
— und hier zeigt sich Priestley bis zu einem gewissen Grade als Fatalist — 
nicht aufhalten, sondern nur machtlos aufschreien kann. 

Den Hintergrund zu / Have Been Here Before, Priestleys drittem eigent- 
lichem Zeitdrama, bildet das Black Bull Inn im Norden von Yorkshire. Ein 
emigrierter deutscher Professor, Dr. Görtler, steigt in diesem Gasthof ab, 
weil er dort die Menschen zu finden hofft, deren Schicksal er in einer Art 
Trancezustand vorausgesehen hat und die es ihm so ermöglichen werden, 
seine Theorie von der zeitlichen Wiederkehr zu erproben. In der Tat findet 
er nicht nur seine visionären Gestalten, den Industriellen Ormund, seine 
Frau und den Direktor einer benachbarten Schule, sondern er kann, als sich 
in ihren Verhältnissen ein tragischer Ausgang anbahnt, noch rechtzeitig ein- 
greifen und diesen verhindern. 

Dem Stück liegt, wie Priestley selbst erklärt“, eine Idee zugrunde, die er 
in dem schon genannten Buch A New Model of the Universe gefunden hat. 
Der Dramatiker teilt nun zwar nicht Ouspenskys Anschauung von der Spiral- 
bewegung der Zeit, die in ähnlicher Weise auch von Giambattista Vico ver- 
treten wird, doch wirkte die Darstellung in dem Buche so faszinierend auf 
ihn, daß er beschloß — er befand sich damals gerade in einer ranch hut in 
Arizona —, diese Theorie in einem Theaterstück zu verwerten. Priestley ver- 
wehrt sich besonders dagegen, daß sein Drama vom Gesichtspunkt der Wie- 
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_ dergeburt aus gedeutet werde. Während nämlich die Vertreter der Wieder- 
geburtslehre behaupten, daß der Mensch in verschiedenen Persönlichkeiten 
wiedergeboren werde, besagt die Ouspenskysche Lehre von der Wiederkehr, 
daß sich unser Leben immer wieder, allerdings mit kleinen Unterschieden, 
wiederhole. Was Priestley aus seiner persönlichen Erfahrung heraus mit 
dieser Ansicht besonders verband, ist das seltsame Gefühl, daß wir in einer 
bestimmten Szene schon irgendeinmal eine Rolle gespielt zu haben glauben. 
In / Have Been Here Before ging Priestley nun daran, dieses Gefühl, das 
ihn immer wieder beschlich, dramatisch zu verwerten. 

Im Grunde genommen sind aber die Anschauungen, auf denen das Drama 
aufgebaut ist, nur eine Weiterbildung jener Auffassung der Zeit, wie sie in 
Time and the Conways oder in An Inspector Calls begegnet. In beiden 
Stücken gelangen die Hauptpersonen, hie Kay, dort Dr. Görtler, zu Visionen 
der Zukunft dadurch, daß sie den Brennpunkt der Aufmerksamkeit, der ge- 
wöhnlich auf die Gegenwart gerichtet ist, verändern. Bei Kay geschieht dies 
unbewußt, Dr. Görtler hat bewußt darauf trainiert. Die Kräfte zu dieser 
traumähnlichen Schau gewinnt Dr. Görtler aus dem creative magic of our 
feeling, imagination and will. Das Leben, so erklärt er, sei von diesen drei 
Kräften durchdrungen und das Universum, in dem er eine magische Kraft 
walten sieht, dürfe am Ende nicht indifferent bleiben, sondern müsse auf 
jede Anstrengung, die wir machen, Antwort geben. Priestley, der sich selbst 
auch in Rain Upon Godshills® zu dieser Anschauung bekennt, geht sogar so- 
weit, daß er diese „willkommene Antwort des Universums auf unsere schöp- 
ferische Phantasie“ mit dem für ihn bestrickenden Gedanken der sechsten 
Dimension — sie ist für ihn the final thickness of all things?” — identifiziert. 

Die Atmosphäre jener magischen Kraft, von der der Violinist Lengel in 
Music at Night3® sagt, sie mache das Leben erst lebenswert und wer ihre 
Wunder nicht mehr fühle, sei schon tot, breitet sich trotz aller Realistik auch 
über das Kriegsdrama Desert Highway (1943) aus. Das Stück, das die äuße- 
ren Abenteuer und vor allem die seelischen Qualen einer in der syrischen 
Wüste festgefahrenen Besatzung eines 6-Mann-Panzers darstellt, könnte 
fast als Vorbild für das um sieben Jahre jüngere A Sleep of Prisoners von 
Christopher Fry gedient haben. Durch ein Interlude werden die Geschehnisse 
der Gegenwart mit den Erlebnissen der Angehörigen einer ägyptischen 
‘ Karawane, die im Jahre 703 v. Chr. durch denselben Wüstenstrich zog, in 
Beziehung gebracht. Die weitgehenden Parallelen erstrecken sich dabei nicht 
nur auf die Charaktere, die ihre Namen beibehalten, sondern auch auf Ein- 
zelheiten der Ereignisse, wie etwa den Tod des jeweiligen Jüngsten unter 
den Leuten, der im Kriegsgeschehen der Gegenwart bei einem Fliegerangriff 
ums Leben kommt und in der vorchristlichen Vergangenheit von aramäischen 


35 The Plays, vol. I, S. 263. 

36 A Further Chapter of Autobiography, London, Toronto 1947, S. 50. 
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hier vom Schicksal einer Einzelfamilie zu historischen Diiensiäniisge N 
wodurch Priestley, vielleicht unbewußt, den Geschichtslehren seines ande 
mannes Arnold Toynbee nahekommt. 

Diese Weitung kennzeichnet auch jene Stücke, in denen die PERERERE, 


den Charakter der zu einem Mode-Sujet unserer Zeit gewordenen Utopie 


annimmt und die von They Came to a City (1943) über Summer Day’'s Dream 


(1949) bis zu Priestleys letzter Schöpfung, Take the Fool Away (1955), führen. 


Das erste der drei genannten Stücke ist auf dem Gedanken der Weltver- 


besserung aufgebaut. Priestley sucht darin einen Ausweg aus dem Inferno, 
in das die gesamte Welt geraten war und von dem er seinen Korporal Don- 
nington in Desert Highway sagen läßt: 


„This isn’t a life, this isn’t a civilisation — it’s nothing but a hell on earth?®.* 


Um ein Bild davon zu geben, wie er sich seine bessere Zukunft vorstellt, führt 
Priestley eine Gruppe von Vertretern der verschiedensten Klassen zu einer 
fernen, von mächtigen Mauern umschlossenen Stadt. Wenn der Dramatiker 
diese Leute vor ihrem Zusammentreffen aus einer todesähnlichen Ohnmacht 
erwachen läßt, so deutet er damit einerseits das Ende jenes „Höllenlebens“ 


an, andererseits aber auch schon jenen außerzeitlichen Zustand, der in John- 


son Over Jordan seine Darstellung erfahren hat. Ein Teil der zusammen- 
gewürfelten Besucher, wie etwa die Kellnerin Alice und der gewesene Schiffs- 
mechaniker Joe Dinmore, sind von der new city of friends“, wo es keine 
Kriege und keine Leiden gibt und wo Gier, Neid und Haß keinen Platz 
mehr haben, sehr begeistert. Die anderen freilich kehren enttäuscht zurück, 


weil sie, wie etwa Lady Loxfield, Sir George oder die snobistische Mrs. Strit- 


ton, wegen des Mangels an Klassenunterschieden nicht die entsprechende 
Wertschätzung finden. Obzwar nun Alice gern für immer in der Wunder- 
stadt geblieben wäre, folgt sie, ehe sie die Tore von der Außenwelt abschlie- 
ßen, doch lieber ihrem Joe, ohne jedoch verstehen zu können, warum er wie- 
der zurückgekehrt ist. Joe rechtfertigt seine Umkehr damit, daß er es überall 
verkünden müsse, wie man in dieser Stadt lebe, damit sich die Welt nach 
diesem Muster erneuere. 

Mag sich Priestleys Idee der Weltverbesserung auch auf den richtigen Ge- 
danken gründen „that all human beings are precious to God, and that there- 
fore all human beings are precious to each other“*1, so scheint seine Vor- 
stellung von dieser Erneuerung doch etwas zu einfach zu sein. Die Nach- 
kriegsperiode in England hat denn auch bewiesen, daß der Wohlfahrtsstaat, 
der Priestley in seinem Drama vorschwebte, nicht das verheißene Glück 
bringen konnte. In der einige Jahre nach dem Erscheinen des Stückes ge- 
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schriebenen Einleitung hat sich Priestley daher auch mit der Erklärung be- 
gnügt, daß nicht das Stück selbst von Bedeutung sei, sondern the respective 
attitudes of the characters toward it. 

Während in They Came to a City die Zukunftswelt noch als Wunschtraum 
erscheint, ist sie in Summer Day’s Dream schon zur Wirklichkeit geworden, 
_ mag diese auch nicht der ersehnten Form entsprechen. Das Stück spielt im 
_ Jahre 1975, nach einem dritten Weltkrieg, der den Amerikanern, Russen, 
i Indern und Chinesen die Weltkontrolle gebracht, England dagegen vernichtet 
- und seine Bewohner gezwungen hat, wieder von vorne anzufangen. Eine 
 wissenschaftliche Untersuchungskommission, die sich aus vier Angehörigen 
jener Nationen zusammensetzt, trifft im alten Landhaus der fast patriarcha- 
lisch anmutenden Familie Dawlish in den South Downs ein, um den Kalk 
des Gebietes zu untersuchen. Falls der Bericht positiv ausfällt, wird sich das 
idyllische Land ringsum in ein riesiges Industriezentrum mit Tausenden von 
chinesischen Arbeitern, voll Rauch und Lärm, umwandeln. Doch es soll nicht 
so weit kommen: Die Gastlichkeit der erdverbundenen Dorfbewohner ist 
stärker als die Nüchternheit des weltkontrollierenden Managertums. Selbst 


die Russin Irina Shestova, die sich zunächst als strenge und nur an der Sache . 


interessierte Beamtin darstellt, kann der Liebe des romantisch veranlagten 
Chris Dawlish, der in ihr die Schneekönigin seiner jugendlichen Märchenwelt 
sieht, nicht widerstehen. Sie bittet daher den Inder Dr. Bahru, doch einzu- 
halten, als er darangeht, über seinen 7. U.-Gom, einen Einmann-Fernseh- 
apparat, mit seinem Chef in Singapur in Verbindung zu treten. Dieser 7. D.- 
Com, über den die internationale Gruppe dann den Befehl zur eiligen Heim- 
kehr erhält, weil es unter den Angestellten eine Reihe von Nervenzusammen- 
brüchen gegeben hat, ebenso wie der atomicar, in den sie zum Schluß durch 
eine metallene, sehr verstärkte Stimme gerufen werden, erinnert schon an 
die Apparaturen und die unpersönlichen Lautsprecherstimmen der Polizei- 
organe des Zukunftsstaates von Take the Fool. Away. 

Diese aufrüttelnde Tragikomödie, deren Handlung als der Traum eines 
betrunkenen Clowns in der Silvesternacht auf 1900 dargestellt wird, ist ganz 
aus der brodelnden Atmosphäre unserer Weltwende, die durch die drei Fak- 
toren von Technik, Masse und Macht bestimmt wird, geboren. Die totale 
Mechanisierung unseres Lebens, die immer tiefer greifende Vermassung und 
der Mißbrauch der Macht, ob sie nun als geistiger Dogmatismus oder staat- 
licher Bürokratismus erscheint, sind, wie Herbert Cysarz in Anlehnung an 
einen im Jahre 1671 erschienenen Roman Christian Weises sagt, zu den 
„drei Hauptverderbern“+3 unseres Zeitalters geworden. Sie haben dem Men- 
schen die Selbstbesinnung geraubt, sie haben das Leben der Seele erstarren 
lassen und so das Individuum zu einem automatischen Massengeschöpf herab- 
gewürdigt, das als Lobo, wie Priestley den modernen Sklaven der Maschine 


# Ibid., S. XI. 

43 Unsere Weltwende im Roman der großen Literaturen, in: Forschungsprobleme der 
vergleichenden Literaturgeschichte. Internationale Beiträge zur Tübinger Literar- 
historiker-Tagung Sept. 1950. Hgg. v. K. Wais, Tübingen 1950, S. 120. 
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In nuce ist 2 Idee von Take Fi Fool Away sch on EB 
geschichte The Grey Ones, die in das Behandlungszimmer des. 
Dr. Smith führt, vorgezeichnet. Der nervenkranke Mr. Patson, der den. 
chiater aufsucht, gibt in der Beschreibung seines Gemütszustandes nichts \ 


niger als eine Diagnose unserer „vom Prinzip des Bösen besessenen“ Zeit, 


die darauf hinsteuere, „die Menschen allmählich zum Insektenvolk zu ma- 


chen“4, Jene unserer Mitmenschen, die diesen Prozeß der entseelenden Ni- 


vellierung beschleunigen, nennt Mr. Patson die Grauen. Als er nun in der 
Schilderung des Treibens dieser Grauen etwas in Erregung kommt, da holt 
Dr. Smith zwei Wärter und überliefert ihnen Patson, indem er zu ihm sagt: 


„Sie sind ein schwerkranker Mann. Sie müssen sich unserer Behandlung an- 


vertrauen“. Jetzt erst kommt Patson die Einsicht, die ihm längst hätte auf- 
dämmern sollen, daß nämlich der Psychiater mit seinen zwei Handlangern 
auch zu den Grauen gehört. 


Obzwar es möglich wäre, daß Priestley in der Grundidee dieser Geschichte, 
die er in seinem sozial-utopischen Drama noch weiter ausgebaut hat, von 
George Orwell und Aldous Huxley inspiriert worden ist, kann sein Stück 
keineswegs als eine zweitrangige Kopie abgetan werden. Denn was Priestleys 


Werk von der zynischen Sachlichkeit der beiden Romanschriftsteller abhebt, 


das ist die warme Menschlichkeit, für die er in der genialen und in der eng- 


lischen Literatur traditionsreichen Gestalt des Narren eintritt. Der Clown 
ist der einzige, der sich der Allmacht des erbarmungslosen Staatsprojektes, 
das selbst das Lachen durch Injektion erzeugt, um es kontrollieren zu können, 
widersetzt. Indem er seinen Theaterkollegen, den alten August, vor den 
Häschern der Polizei verbirgt, um es auch ihm so — leider zu spät — zu er- 
möglichen, ein Mensch zu sein, bekennt er sich zu der Überzeugung, die Mar- 
garet Dawlish in die Worte geformt hatte: „the best knowledge we have is 
in our hearts and not in our heads“#5. 

Obwohl die zeitkritische Zukunftsvision von Take the Fool Away am vor- 
läufigen Ende der Priestleyschen Dramen steht, müssen zuletzt noch einige 
Worte über ein zeitlich viel älteres Stück, das schon des öftern genannte 
Johnson Over Jordan, gesagt werden, da in ihm die Zeit eine von den übri- 
gen Werken verschiedene Behandlung erfahren hat. Dem unvoreingenom- 
menen Beobachter erweist sich dieses Stück als die Darstellung dessen, was ein 
einundfünfzigjähriger Mann innerhalb von zwei Tagen unmittelbar nach 
seinem Tode erlebt. Priestley selbst will allerdings sein Schauspiel als ein 
biographical-morality play, in dem der gewöhnliche chronologische Ablauf 
durch a timeless-dream examination of a man’s life4 ersetzt wird, angesehen 
wissen. Während in den früheren Stücken die Zukunftsvision nur auf einen 
Teil, etwa einen Akt beschränkt war, umfaßt sie nunmehr das ganze Drama. 


4 Die Grauen, in: Onkel Phil ferngesehen, S .11. 
% The Plays, vol. III, S. 468. 
4 The Plays, vol. 1, S. X. 
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Die Zeit ist daher aufgehoben, die Gestalten stehen außerhalb der Zeit. Mr. 
Morrison, der alte Schulmeister, auf den Johnson in dieser außerweltlichen 
Sphäre trifft, sagt denn auch, als sich dieser wundert, nach langer Zeit wieder 
seinen früh verstorbenen Bruder Tom zu Gesicht zu bekommen: 

„Ah — there’s none of that time here, y’know. You must have brought a bit of it 
with you. Odd place this, Robert*?.“ 

Die Kindheitserlebnisse Johnsons, die Bekanntschaft mit Don Quichote, die 
erste Begegnung mit seiner Frau, die kleinen Unterschlagungen von Marken 
im Werte von ein, zwei Schillingen — alle diese Erlebnisse werden in bunter 
Reihe unter Aufhebung ihrer zeitlichen Abfolge im Diesseits wiedererinnert. 
Das Drama ist die Vision des Lebens, nachdem es schon gelebt worden ist; 
es ist sozusagen, um in der Priestley-Dunnschen Terminologie zu bleiben, 
Beobachter Nr. 3, der nicht gestorben ist, sondern weiterlebt. Die Loslösung 
dieses Beobachters Nr. 3 von Beobachter Nr. 1, der den physischen Tod er- 
litten hat, und vom Diesseitsleben überhaupt ist ein schmerzvolles Erlebnis. 
Man erinnert sich da an die Worte der Mrs. Gibbs in Thornton Wilders Our 
Town, die auch davon spricht, daß es eine geraume Zeit dauere, bis man die 
Angehörigen auf der Erde vergessen habe, eine Zeit, die nicht angenehm 
sei. In seiner Auffassung von dieser Übergangszeit ist Priestley wohl von 
der tibetanischen Lehre vom Bardo, jener Läuterungsperiode, in der sich der 
Tote noch nicht bewußt ist, daß er nicht mehr aus Fleisch und Blut besteht, 
beeinflußt worden. 

Die Vorstufe zu Johnson Over Jordan, das die gewöhnliche Zeit ausschaltet 
und so zu einem dramatisierten Bewußtseinsstrom führt, bildet das 1938 er- 
schienene Music at Night, in dem das Shakespearesche 

The man that hath no music in himself, 

Nor is not mov’d with concord of sweet sounds, 

Is fit for treasons, stratagems, and spoils“®; 
ins gerade Gegenteil gekehrt zu sein scheint. Während eines Violinkonzertes 
im Hause der musikbeflissenen Mrs. Amesbury enthüllen nämlich ihre zu- 
sammengewürfelten Gäste die nicht immer sehr schmeichelhaften Meinungen, 
die sie von einander besitzen. Durch die lösende Kraft der Musik werden die 
Schranken, die sie um ihren Geist bauen, durchbrochen und die geheimsten 
Herzenswünsche der bunten Gesellschaft, die aus einem gebrechlichen alten 
Minister, einem gelangweilten Neureichen und seiner Freundin, einem kom- 
munistischen Dichter und seiner Geliebten, einem kaum beachteten, aber 
höchst ehrgeizigen Journalisten und einigen anderen besteht, mit einer ins 
Staunen versetzenden Offenheit bloßgelegt. 

Das Stück ist ein bewundernswertes Beispiel jener Demaskierungstechnik, 
die zum ureigensten Wesen des Priestleyschen Schaffens gehört. Indem er 
sich die Zeit als Gehilfin auserkoren hat, kommt Priestley von der Entlarvung 
einzelner Personen durch einen Inspektor oder Wahrheitsfanatiker dazu, den 


4 Ibid., S. 321. 
48 The Merchant of Venice, 5. Akt. 
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ann jenen ern nn an een noch irgendein Halt 
den kann. Priestley ahnt, daß die Rettung des Menschen vor den entme - 
lichenden Kräften unseres Jahrhunderts auf metaphysischer Grundlage e er-#] 
folgen muß. Selbst mit einem beträchtlichen Stück Erdenschwere ausgestatte et, | 
weiß er freilich, daß es eine schwierige Aufgabe ist, den Höhenweg zur echten | 
humanitas zu erklimmen, und zwar deshalb, weil der Mensch, durch die Dua- 
lität von Körper und Geist dem von Priestley so geliebten Bild der Sphinx | 
gleichend, von Anbeginn seines Daseins an in ewigem Widerstreit mit sich 
selbst gelegen ist. Priestley, der diesen Widerstreit in die Worte fügt: „Ih 
bin halb Tier, halb Gott“, weiß aber auch, daß wir eben nur dann Men- 
schen bleiben, wenn wir nicht, :wie es seine Lady Leadmill in The Golden 
Fleece (1944) tut, das Tier allein bis zur Mastzucht füttern, sondern auch dem 
Gott, das heißt dem Geist seine Nahrung zuführen, denn er allein hebt uns 
über die Kreatur, er macht uns die Welt offen, er führt uns in die Höhen der 
lebenspendenden Sonne. Im Bewußtsein des zeitbedingten, vergänglichen 
Charakters unseres körperlichen Daseins und im Glauben an die zeitlose 
übernatürliche Existenz des Geistes läßt daher Priestley aus dem Reigen, zu 
dem sich die Gestalten des Dramas Music at Night in einer Repräsentation der 
gesamten Menschheit am Ende zusammenschließen, eine Stimme herausrufen: 1 


Forgetting much, remembering more, we find 
The one great heart, the ever-enduring mind, 
All love, all wisdom?®., 


“% Johnson Over Jordan, The Plays, vol. I, S. 308. 
50 The Plays, vol. I, S. 396. 
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DIE DISKUSSION DES GLÜCKSSPIELS UM 1700 UND IHR 
IDEOLOGISCHER HINTERGRUND 
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Die Zulässigkeit des Glücksspiels wurde seit der Antike diskutiert. Den 
Artikeln des alten römischen Rechts, welche jedes Spiel um Geld kategorisch 
untersagten, folgten mildernde Bestimmungen Justinians, welche die in der 
Kaiserzeit weitverbreitete maßlose Spielsucht? zu berücksichtigen suchten. Die 
Kirchenväter verurteilten das Glücksspiel bald als ein Werk des Teufels, das 


t cf. die gründliche Darstellung v. Friedrich Endemann, Beiträge zur Geschichie der | 
Lotterie und zum heutigen Lotterierechte, Bonn 1882. 
® Bezeichnend dafür war das Zeugnis Juvenais, Sat. XI, v. 176ff. 
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3 der Trägheit entsprang und die Begierde entfachte, bald als eine direkte Ver- 


suchung Gottes. Basilius d. Gr. nannte es eine Blasphemie, Augustinus ein 
Verbrechen?. Das Konzil von Konstantinopel im Jahre 680 untersagte es nicht 
nur den Klerikern, sondern auch allen Christen. Die eigentliche Ursache für 
diese negative Bewertung in den ersten christlichen Jahrhunderten lag in der 
Annahme, daß das Spiel zu den divinatorischen Praktiken gehörte, die sowohl 
im heidnischen Götzendienst als auch im Verkehr Gottes mit dem Volke 
Israel üblich waren. Eine Modifizierung dieser Ansicht brachte erst Thomas 
von Aquino, der dem Spiel gewissermaßen eine hygienische Funktion zuwies, 
indem er es als legitime Abwechslung zur angestrengten Arbeit definierte#; 
auch er versäumte aber nicht, über das Würfelspiel, das er als eine besondere 
Art des Loses auffaßte, zu bemerken: vitio vanitatis non caret5. Die Jesuiten 
Molina, Lessius, Azorius und andere erweiterten dann die Zugeständnisse 
des Aquinaten und rechtfertigten das Spiel nicht nur als Zerstreuung, sondern 
auch lucri causa. Selbst Ignatius von Loyola illustrierte — einer verbreiteten 
Anekdote nach — die Lehre des Thomas, als er, eines Tages zu einer Billard- 
partie eingeladen, keineswegs absagte, sondern so geschickt spielte, daß er 
alle Anwesenden in Erstaunen versetztes. Daneben behaupteten sich jedoch 
die spielfeindlichen Ansichten der Kirchenväter?; sie wurden in Frankreich im 
besonderen von den Jansenisten übernommen und gegen die Jesuiten ins 
Feld geführt. Nicole verwarf das Glücksspiel aus logischen und moralischen 
Gründen®. Der Sorbonnedoktor Sainte-Beuve nannte es incentivum avari- 
tiae®. Auch für Pascal war das Spiel überhaupt Sinnbild der menschlichen 
Natur: der Mensch entmündigte sich selbst, indem er sich in den Strudel warf 
und den Betrieb, den tracas, suchte!0. Sichtlich unter dem Eindruck der jan- 
senistischen Lehren standen die moralischen Untersuchungen des Adligen 
Frain du Tremblay und die historische Abhandlung des Klerikers Jean- 
Baptiste Thiers!!. Beide Autoren suchten Thomas und Augustinus zugleich 


® Belege aus den Schriften der Kirchenväter stellte u. a. der Abb& Coudrette, Disser- 
tation theologique sur les loteries (1742), pp. 156ff. zusammen. 

“ Thomas, Summa theologiae, Il, II, 168, 2. 

5 zıt. v. Coudrette, /. c., p. 261, aus Thomas, Opusc. 23 (25), De sortibus ad domi- 
num Jacobum de Burgo. 

© cf. Jean-Baptiste Thiers, Traite des jeux et des divertissemens ..., (1686), p. 5. 

? Eine Zusammenfassung von spielfeindlichen Äußerungen christlicher und heid- 
nischer Provenienz sowie von Drekreten kanonischen und weltlichen Rechts gab in 
programmatischer Form 1616 der Bischof Angelo Rocca in seinem Commentarius 
... contra ludum alearum ... 

® cf. Nicole u. Arnauld, La Logique ou lart de penser (€d. Amst. 1697, p. 534); zu 
den diverses manieres dont on tente Dieu, die N. in den Essais de morale (8° &d. 
La Haye 1700, t. III, pp. 172ff.) behandelte, ließ sich auch das Glücksspiel rechnen. 

% Sainte-Beuve, Resolutions de plusieurs cas de conscience touchant la morale et la 
discipline de l’Eglıse ... (t. II, 1692), pp. 618ff. 

10 cf. Pascal, Pensees et opusculus (&d Brunschvicg), pp. SITE. 

U Frain du Tremblay, Conversations sur les jeux et les divertissemens (1685) und 
ebenso Thiers, I. c., führten den Ursprung des Spiels auf den Sündenfall zurück, 
durch den Adam zur Arbeit und zum ständigen Wechsel von Anstrengung und 
Entspannung genötigt wurde. 


gerecht zu kberden; indem Pick = nem auanci 
schicklichkeitsspiel, nicht aber das ‚Glücksspiel für = lässig er 


durch den Kumekten = Pontas = ir ee Le Brun v 


 werden!2. Die jansenistische Argumentation erschien noch einmal, in den 
wichtigsten Punkten zusammengefaßt, als das Spekulationsfieber der Regence- | 


zeit schon vorüber war, 1742 in der Dissertation theologique sur les loteries 
des Abb& Coudrette, sollte jedoch in der Folgezeit an Boden verlieren!s. Nicht 


weniger zwiespältig waren auch die Ansichten der protestantischen Theore- 


tiker. Luther hatte Los und Spiel an sich nicht für unzulässig erklärt!t. Auch 


Calvin hatte nur vor Mißbrauch gewarnt!s. Mitarbeiter und Schüler der Re- 


formatoren waren aber konsequenter und machten sich die Argumente der 
Kirchenväter zunuize: in Frankreich vor allem Lambert Daneau und Jean 
' Taffın, in Deutschland zunächst Osiander und später Joh. Conrad Dannhauer, 
in England Perkins, Balmford und Ames, in Holland Daniel Souter, Voetius 
und Leonard van Ryssen!s. Das Spielverbot wurde auch in die Disziplin der 
Reformierten Kirche aufgenommen!”. Vereinzelt stand der englische Theologe 
Thomas Gataker, der 1619 in einem Traktat Of the nature and use of lots 
das Glücksspiel als legitime Unterhaltung auswies!®. Als Kuriosum wurde 
auch der holländische Theologe Burman angesehen, der auf die Frage, wie 
ihm zumute wäre, wenn ihn der Tod beim Glücksspiel überraschte, ant- 
wortete, auch dann nichts fürchten zu müssen — vorausgesetzt, daß mit der 
nötigen Vorsicht gespielt wurde!®. Im katholischen wie im protestantischen 


12 Claude-Frangois Menestrier, Dissertation des lotteries (1700), Jean Pontas, Dic- 
tionaire des cas de conscience .... (2° &d. 1724, t. II, col. 1189ff.), Pierre Le Brun, 
Histoire critique des pratiques superstitieuses (1732), t. I, pp. 262ff. 

18 cf. die Kennzeichnung im Dictionnaire de theologie catholique, t. I (1909), col. 696 
unter Aleatoires (contrats): „Le jeu donc, quand il est juste, est en soi, der se, 
moralement irr&pr&hensible.“ 

14 Luther, Der Prophet Jona ausgelegt (1526) in Werke (Weimar 1897, t. 19, p. 212): 
„Es ist wol verbotten, man solle Gott nicht versuchen. Aber lossen und Gott ver- 
suchen ist weyt von eynander.“ 

15 Calvin, In Acta Apostolorum in Opera (ed. Corpus Reformatorum, 76, t. 48, col. 
23f.): „Nihil est quod non vanitate et audacia sua corrumpant homines. Ita fac- 
tum est, ut sortes in abusum et superstitionem traxerint. Divinatio enim, quae 
sortibus fit, prorsus est diabolica. Sed quum magistratus inter se provincias sor- 
tiuntur, et fratres haereditatem, res est licita.“ Über Calvins nuancierte Haltung 
cf. Doumergue, Jean Calvin ..., t. V, pp. 693ff. 

16 Diese spielfeindlihen Ansichten wurden von La Placette, Traite des jeux-de- 

hazard, pp. 2ff. u. von Barbeyrac in der Preface zur 1. Ausgabe seines Traite du 

jeu zusammengestellt. 

La Discipline ecclesiastique des Eglises Reformees de France... (ed. D’Huisscau, 

1710), p. 371. 

18 Thomas Gataker, Of the Nature and use of lots: A treatise historicall and theolo- 


1 


1 


gicall (sec. ed. 1627), p. 180: „...if a Lot, in regard of the casualtie of it, were a 


worke of Gods immediate prouidence, and did in that regard imply his speciall 
and extraordinarie presence, then all casuall euents should be such...“ 
1% Joh.-Andr. Van der Muelen, Forum conscientiae (ed. sec., Amst. 1699), p. 100. 
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Lager blieben somit die Meinungen geteilt. Noch 1711 konnte Joh.-F. Bud- 
deus feststellen, daß es drei verschiedene Auffassungen gab?°: einige Theo- 
logen verurteilten alle Spiele, andere erklärten lediglich die Geschicklich- 
keitsspiele für legitim, andere endlich hielten alle Spiele für erlaubt, sofern 
sie nicht mißbräuchlich betrieben wurden. 

Abgesehen von diesen divergierenden Ansichten der Theologen hatten sich 
jedoch die verschiedenen Praktiken des Glücksspiels verbreitet und sich seit 
der Renaissance neben denen der Geschicklichkeitsspiele bei immer weiteren 
Kreisen der Bevölkerung durchgesetzt. Es war bekannt, daß vor allem am 
französischen Hofe und überhaupt in der aristokratischen Gesellschaft seit 
Heinrich IV., der selbst leidenschaftlich mittat, grand jeu gespielt wurde. 
Einige Dekrete Ludwigs XIII. gegen das Glücksspiel hatten nur zur Folge, 
daß es im geheimen um so intensiver betrieben wurde; unter Mazarin und 
Ludwig XIV. entfielen dann alle Rücksichten. Für das 17. Jahrhundert illu- 
strierten die Memoirenwerke der Bassompierre, Chavagnac, Gourville, Gra- 
moni etc. zur Genüge die Feststellung, die der holländische Arzt Joostens 
schon 1560 getroffen hatte: daß amor und alea die beherrschenden Faktoren 
des Lebens waren?!. Ging nicht auch Pascal auf diese Anschauung ein, als 
er die Libertins mit dem Argument des pari zu gewinnen hoffte? Zahlreiche 
bekannte Persönlichkeiten des geistigen und politischen Lebens waren zu- 
gleich große Spieler. Man sagte Voiture nach, daß er reich gestorben wäre, 
wenn er nicht sein Vermögen im Spiel verloren hätte??®. Man wußte, daß 
Rotrous Theaterstücke in großer Eile entstanden, um die Spielschulden und 
-einsätze ihres Autors zu decken. Mme de Sevign& bewunderte das sichere und 
kaltblütige Spiel Dangeaus”. Ohne Erfolg suchte in den achtziger Jahren der 
Polizeichef La Reynie der weit verbreiteten Spielleidenschaft beizukommen. 
Wirkungslos blieben auch die Mahnungen der Moralisten, der Kanzelredner, 
der Dramatiker. Montaigne hatte vor den Exzessen des Spiels gewarnt?*. 
La Bruytre aber konnte feststellen, daß in der Gesellschaft seiner Zeit kein 
Catull so hohes Ansehen genossen hätte wie ein Spieler, der sich im grand jeu 
versuchte?5. Bossuet geißelte cette fureur.d’un jeu ruineux?. Der Abbe Fleury 
machte pädagogische Bedenken gegen das Spiel überhaupt geltend??. Regnard 


20 Joh.-F. Buddeus, Institutiones theologiae moralis (1711), pp. 539ff., bestätigte da- 
mit nur einen Sachverhalt, der schon aus der Sammelpublikation Collectanea va- 
riorum authorum de sortibus et ludo aleae (Frankf. 1617; Bibl. Nat. R. 8434) re- 
sultierte. 

21 Päquier Joostens (Pascasius Justus), De Alea libri duo... (ed. Amst. 1642), Prae- 
fatio. 

22 cf. Pellisson, Histoire de P Academie ... (ed. 1701), p. 299. 

23 Mme de Sevign& an Mme de Grignan, 29. 7. 1676. 

22 Montaigne, Les Essais, III, chap. 10. 

25 La Bruytre, Les Caracteres ... (ed. Servois-Re£belliau), p. 403. 

26 Bossuet, Sur les effets de la resurrection de Jesus-Christ... (6. 4. 1681) in Sermons 
(ed. Rebelliau), p. 456. 

27 Der Abbe Fleury schloß sich der verbreiteten Ansicht an, daß das Spiel notwen- 
digerweise zu Exzessen führte. (Symptomatisch war die Bemerkung des Juristen 
Brunnemann, Commentarius in duodecim libros codicis Justinianei...., 1679, p. 
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Me desir de gagner, Ei ne & jour N r : de 
Est un dangereux €guillon. Ban I Hs ara 
Souvent, quoi-que l’esprit, quoi-que le coeur ORT + 
On commence par &tre duppe, RE 
On finit par &tre fripon?®. Be * 


Die passionierten Spieler aber durften sich auf einige Kasuisten berufen 
deren Rabulistik von Boileau verspottet wurde: 


= On ne peut pas toüjours travailler, prier, lire: | 
Il vaut mieux s’occuper & jouer, qu’a medire. 
Le plus grand jeu jou& dans cette intention, 
Peut m&me devenir une bonne action!?® 


Besonderen Anlaß zu einer Diskussion der sittlihen Grundlagen des | 
Glücksspiels sollten um 1700 mehrere Lotterien bieten, die zugunsten der 
Armen veranstaltet wurden?!. Weltliche und auch kirchliche Behörden sank- 
tionierten diese Unternehmungen und öffneten damit dem Spielfieber Tür 
und Tor. Aus privaten Unternehmungen in Italien in der ersten Hälfte des 
15. Jahrhunderts hatte sich das Lotteriespiel zu einer staatlichen Einnahme- 
quelle und schließlich zu einer karitativen Einrichtung entwickelt®?. 1530 war 
zum ersten Male in Florenz eine staatliche Lotterie zur Erhöhung des Steuer- 
aufkommens veranstaltet worden. 1539 erklärte Franz I. alle Lotterien für 
steuerpflichtig. 1549 wurde in Amsterdam eine Lotterie zur Erbauung eines 


„Satis de ludo, in quo saepe non luditur, sed DEUS blasphematur, tempus 
perditur, sanguis humanus funditur...“) F. schrieb (Traite du choix et de la 
methode des etudes, p. 257): „... ce sont d’etranges divertissemens que ceux 
apres lesquels on a besoin de se divertir...“ Ebenso ablehnend verhielt sich auch 
Locke, Some thoughts concerning education (fourth ed. 1699, pp. 368f.): Though 
as to Cards and Dice, I think the safest and best way is never to learn any Play | 
upon them, and so to be incapacitated for those dangerous ren. and in- 
croaching Wasters of useful Time.“ 

Regnard, Le Joueur; Dancourt, La Desolation des joueuses, La Loterie etc. 

29 Mme Deshoulitres, Poesies... (1707), t. I, p. 106. 

3° Boileau, Satire X, v. 593ff. 

31 Eine Snitchrliche Darstellung dieser karitativen Veranstaltungen gab u. a. Gre- 
gorio Leti in seiner Critica delle lotterie (Amst. 1697). Das Interesse der gelehrten 
Welt für die mannigfachen historischen Erscheinungen der Verlosung und des 
Glücksspiels hatten vorher schon Martinus Mauritius, Tractatus philologicus de 
sortitione veterum, Hebraeorum inprimis... (Basileae 1692) u. Thomas Hyde, De 
Ludis orientalibus libri duo (Oxonii 1694) bekundet. 

®® Zur Geschichte der Lotterie cf. neben Endemann, 1. c., u. a. die Arbeiten v. G. A. 
Fokker, Geschiedenis der loterijen in de Nölerlaheen (1862); Louis de Royer, Du 
Jeu et du pari (1878); Rud. Sieghart, Die öffentlichen Glücksspiele (1899); John 
Ashton, A History of English Lotieries (1893); Adr. Thirouin, Les Loteries. 
(1901); Abbe M. Chailan, Loteries pour les pauvres d’Arles au XVIII°® siecle. Ex- 
trait de la Revue du Midi (1905); Pierre Coste, Les Loteries d’etat en Europe et la 
loterie nationale (1933); Joh. Sunder, Lotterie und VERS OEE RE) (1933); 
Rene Rouault de La Vigne, La Loterie a travers les ages.. . (1934). 
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Kirchturms organisiert. 1569 in London, 1614 in Hamburg eingeführt, wurde 


das Lotteriespiel zu einer beliebten und in ganz Europa verbreiteten Ein- 
richtung. Im Jahre 1660 gab es in Frankreich eine große Lotterie zu Ehren 
der Hochzeit Ludwigs XIV. und in England eine andere, um englische Sklaven 
in Tunis, Algier und auf den türkischen Galeeren loszukaufen. Für die Ent- 
wicklung der Lotterie in den einzelnen Ländern waren oft religiöse und 
politische Faktoren bedeutsam: in den Niederlanden z. B. konnte sich das 
Ausspielgeschäft im Laufe des 17. Jahrhunderts vor allem deswegen ent- 
falten, weil es von den in der Magistratur dominierenden, mit dem Armi- 
nianismus sympathisierenden Schichten des Großbürgertums gefördert wurde; 
in Frankreich hingegen wurde seine Entwicklung gerade durch den Wider- 
stand des in den Parlamenten repräsentierten Großbürgertums gehindert, das 
die Lotterie nicht nur als eine neue indirekte Steuer ansah, sondern auc in 
ideologischer Hinsicht mit jansenistischen Argumenten ablehnte. Die Lot- 
terien an der Jahrhundertwende dienten vorwiegend karitativen Zwecken. 
Einer Londoner Staatslotterie von 1694 folgte 1695 in Amsterdam eine 
Lotterie zugunsten der französischen Refugies; 1700 wurden in Lyon, 1702 in 
Arles mehrere loteries de charite veranstaltet, die sich teilweise der Unter- 
stützung durch den Klerus erfreuten. Daneben versuchte Ludwig XIV. in den 
Jahren 1700, 1704 und 1705 — wenn auch ohne nennenswerten Erfolg — die 
Staatskasse durch Ausschreibung von Lotterien aufzufüllen. In katholischen 
wie in protestantischen Ländern hatten nunmehr die Theologen zu diesen 
Erscheinungen Stellung zu nehmen: sollte der Zweck die Mittel heiligen? 
Am besten war zweifellos der Jesuitenpater Menestrier für die Diskussion 
gewappnet: er hatte das Sujet als eine Einzelfrage nach den bewährten 
Schemen der Kasuistik zu behandeln. Eine zwiespältige Argumentation 
hingegen war von den Protestanten und im besonderen von den emigrierten 
französischen Reformierten zu erwarten, die hier Gelegenheit fanden, über 
den begrenzten Rahmen einer Erörterung der Möglichkeiten des Glücksspiels 
hinaus grundsätzliche Fragen anzuschneiden, welche die religiöse Position des 
um seine Existenz ringenden französischen Protestantismus berührten. Bereits 
1687 hatte sich Bayle darüber gewundert, daß bisher nur wenige Autoren 
das Glücksspiel an sich behandelt hatten — eine Materie, in der er plus de 
fine moralite zu bemerken wähnte als in irgendeiner anderen. Die Diskus- 
sion, die sich im Refuge unter den französischen Reformierten entwickelte, 
sollte Bayles Vermutung bestätigen. Bezeichnend für die Tragweite der an- 
hebenden Kontroverse war eine Parallele, die der geschwätzige italienische 
Literat Gregorio Leti 1697 in einer Critica delle lotterie zog: die Lotterie 
wurde von ihm als Sinnbild des menschlichen Lebens schlechthin angesehen®®. 
Wenn sich auch die Wortführer hüteten, diesen kühnen Vergleich ernst zu 


33 cf. die lobende Rezension seines Buches in den Memoires de Trevoux, dec. 1701, 
pp- 354f. 
33 Bayle, Nowvelles de la republique des letires, janv. 1687, in Oeuvres diverses 


(1727),.t- 1, p. 122 B: 
35 Leti, zit. nach der frz. Übersetzung Critique ... sur les Lotteries, t. II, p. 303. 
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halb des Spiels blieb. Wurde nun das Glücksspiel mit dem Leben schlechthin“ 


_ weiterer Probleme führen. Als Verteidiger der traditionellen spielfeindlichen 


lenkte; die konträre Auffassung hingegen ging davon aus, daß Go; 


gleichgesetzt, so erhob sich die Frage, ob Gott hier wie dort verantwortlicher. 
Lenker war: dirigierte seine Providenz das Glücksspiel, so mußte die Lotterie 
eine unnütze Versuchung und damit Sünde sein; blieb Gott hingegen unbe- 
teiligt, so war nicht einzusehen, weshalb er es nicht auch bei anderen Gelegen- 
heiten sein konnte. Die Frage nach der Zulässigkeit des Glücksspiels, die bis 
dato durch einen Paragraphen der Kirchendisziplin verbindlich geregelt war, 
nun aber zur Diskussion gestellt wurde, konnte somit leicht zur Erörterung 


Auffassung trat der nach Holland emigrierte Pastor Pierre de Joncourt in 
die Schranken, der sich auch in anderen Kontroversen als ein eifriger Ver- 
treter der Orthodoxie erwies?®. Den Angriff führten vor allem Jean de La 
Placette, Pastor der Emigrantengemeinde von Kopenhagen, der bedeutendste 
protestantische Moralist der Zeit, der casuiste des protestans — wie man sagte 
— ferner Jean Le Clerc, Prediger der Amsterdamer Remonstranten, dessen 
rationalistische Bibelkritik dem Deismus des 18. Jahrhunderts den Weg ebnete, 
sowie der Jurist Jean Barbeyrac, der Übersetzer Pufendorfs und Vulgari- 
sator des Naturrechts, dessen Arbeiten zu den Handbüchern der führenden 
Geister des siecle philosophique gehörten??. 


36 cf. seine Attacken gegen die Anhänger des Coccejus in den Entretiens sur les diffe- 
rentes methodes d’expliquer l’Ecriture... Amst. 1707. 

#7” Die Etappen der Kontroverse wurden durch folgende Schriften bestimmt: Pierre 
de Joncourt, Quatre Lettres sur les jeux de hazard, et une cinquieme sur l’usage 
de se faire celer, pour Eviter une visite incommode, La Haye 1713; Nouvelle Lettre 
sur les jeux de hazard, pour servir de replique @ la defense de Mr. de La Placette, 
La Haye 1713; Derniere Lettre ou derniere piece fournie au proces contre les jeux 
de hazard...., La Haye 1714. — Jean de La Placette, Traite des jeux-de-hazard 
defendu contre les objections de Mr. de Joncourt..., u. m. anschließender Pagi- 
nierung, Defense du traite des jeux-de-hazard (pp. 137—274), La Haye 1714; 
Reponse abregee ä la replique de Monsieur de Joncourt, touchant les jeux de 
hazard in Nouvelles reflexions sur la premotion physique et sur les jeux de hazard 
(pp: 74—134), La Haye 1714. (Die Argumente La Placettes konnten von Joncourt 
schon beantwortet werden, bevor sie in Buchform vorlagen, da La Pl. seinem 
Gegner die Korrekturbogen zusandte, sobald sie aus der Presse kamen, cf. La 
Placette, Traite ..., Preface.) — Jean Le Clerc, Reflexions sur ce que l’on appelle 
bonheur et malheur en matiere de loteries, et sur le bon usage qu'on en peut faire, 
Amsterd. 1696. — Jean Barbeyrac, Traite du jeu, ol l’on examine les principales 
questions de droit naturel et de morale qui ont rapport d cette matiere (2° &d. 
Amst. 1737, 3 Bde); Discours sur la nature du sort (1714) in der zit. Ausg. des 
Traite ..., t. III, pp. 790—896, u. Appendix au Traite du jeu (u. a. Erwiderung 
auf Einwände, die Frain du Tremblay in den Mem. de Trev., Juillet 1713, art. 102, 
erhoben hatte) in Traite..., t. III, pp. 729--783. 
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Von den zahlreichen Gründen, die gegen das Spiel überhaupt und im be- 
sonderen gegen das Glücksspiel angeführt wurden, hoben sich als die wich- 
tigsten ab: das Spiel führte 1. zu ungebührlichem Zeitverlust; es war 2. ein 
Zeichen menschlicher Schwäche; es stellte 3. eine Profanation Gottes dar. 

Die ersten beiden Gründe wurden vorbehaltlos von allen Moralisten an- 
erkannt. Man war sich darin einig, daß die Leute, die da vorgaben, aus Zeit- 


vertreib zu spielen, jenem Manne vergleichbar waren, der regelmäßig nach 


dem Essen schlief, um sich nicht schämen zu müssen, seine Zeit mit Nichtstun 
zu verbringen?®. Man stimmte auch darin überein, daß der Mensch beim 
Glücksspiel auf seine natürliche Stärke verzichtete. Um einen Würfel zu 
handhaben, brauchte man keine Vernunft zu besitzen: schon ein Affe konnte 
ihn auf den Tisch werfen und unter Umständen eine höhere Zahl erzielen 
als der gescheiteste Mensch3®. Lediglich beim dritten Argument schieden sich 
die Geister. Konnte Gott beim Kartenspiel für die Verteilung der Trümpfe 
verantwortlich gemacht werden? Lenkte er die Bewegung der Würfel? 
Mischte er die Lose bei der Lotterie? 

Nach Ansicht Joncourts und der christlichen Doctores war das Los ein 
Mittel, um Gottes Determination zu erfahren‘. Es stand außerhalb der üb- 
lichen menschlichen Bemühungen und wurde auch anders bewertet. Jeder 
lobte einen General für eine gewonnene Schlacht: wer aber lobte einen Wür- 
felspieler für einen guten Wurf*1? Los und Glücksspiel waren deshalb auch 
von den übrigen Spielen zu unterscheiden, bei denen es teilweise oder völlig 
auf die Geschicklichkeit der Mitwirkenden ankam — wie z. B. beim Billard 
oder beim Schachspiel. Das Los wurde zu Hilfe gerufen, wenn sich die Men- 
schen nicht selbst determinieren konnten oder wollten. Es setzte einen ernsten 
Anlaß voraus. Josua bediente sich des Loses bei der Verteilung der Länder 
von Kanaan. Der Prophet Jona wurde von den Schiffsleuten in höchster Not als 
Gesandter des Herrn ermittelt. Die Apostel ließen das Los zwischen Barsabas 
und Matthias entscheiden, um einen neuen Kollegen zu wählen. Die Befra- 


38 Joncourt, Quatre Lettres..., p. 8: 

3 ;bid., p. 88. 

4 ;bid., p. 14. Ebenso argumentierten vorher Jean Taffin, Traicte de !’amendement 
de vie (1596), p. 297: „...l’usage du sort est, de rapporter & la sapience, proui- 
dence, & puissance de Dieu, ce dont-il s’agit entre les hommes...“; Perkins, 
Cases of Conscience in Workes, t. II (1613), p. 141: „...the use of a lot is an act 
of religion, in which we referre unto God, the determination of things of moment, 
that can no other way be determined.“; Ames, Medulla theologica (ed. nouissima 
Amst. 1634), p. 278: „Sors est petitio divini testimonii per determinationem even- 
tus, in mera contingentia manifestandi, ad controversiam aliquam dirimendam....“; 
Leonard van Ryssen, Veritas secundum pietatem de lusu aleae... (1660), p. 62: 
„...in sorte reipsa a Deo petitur dubii determinatio, & ad hoc immediatus provi- 
dentiae actus, ac specialis directio...“; cf. auch J. C. Dannhauer, Deuterono- 
mium ... (1669), p. 892, u. Christ. Wittichius, Exercitationes theologicae.... (1682) 
p. 78. 

41 Joncourt, Quatre Lettres...,p. 21. 
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A Fee ech auch sie handelten nach einer Erererenr answer 


nur das Untergewand, das sich nicht teilen ließ, nicht aber den Mantel, < 

sie ohne Stoffverlust zertrennen und verwerten konnten“. Ein Los, das weder 
nach Gottes Gebot noch auf Grund einer unumgänglichen Notwendigkeit EN 
zogen wurde, war deshalb Sünde. Gott ließ sich nicht spotten. Es waren a \ 
gewöhnliche Fälle denkbar. Zwei Könige, die sich nach mehreren Re u 
Schlachten mit gleicher Heeresstärke gegenüberstanden, durften zum Würfel 
greifen, um eine Entscheidung herbeizuführen und ihren Untertanen weiteres 

Blutvergießen zu ersparen; zwei Soldaten, die vom Kriegsgericht mit der 
Maßgabe zum Tode verurteilt wurden, daß es — um ein Exempel zu statu- 
ieren — genügen würde, lediglich einen von ihnen hinzurichten, durften ihr 
Schicksal auslosen, ebenso zwei Pastoren, von denen einer in eine von der Pest 
heimgesuchte Stadt geschickt werden sollte#. Die außergewöhnlichen Fälle 
konnten aber nicht die gewöhnlichen rechtfertigen. Gottes Providenz bediente 
sich mannigfacher Wege. Sie folgte in der Regel einer festgelegten Ordnung 
von Ursachen und Wirkungen und trat dabei mittelbar in Erscheinung, ver- 
mochte sich jedoch daneben auch unmittelbar zu offenbaren. Sie richtete es 
ein, daß ein Architekt mehr von der Baukunst verstand als ein Laie, daß ein 
kräftiger Jüngling schneller lief als ein Greis, daß ein Ringkämpfer den 
Kräften eines Kindes überlegen war: Gott und die Fähigkeiten des einzelnen 
Menschen wirkten dabei zusammen. Die Providenz konnte sich andererseits 

auch außerhalb der Kausalkette zeigen; und sie wurde durch das Los zur un- 

mittelbaren Aktion geradezu provoziert. Besaßen Architekt, Jüngling und 

Ringkämpfer eine relative Gewißheit für ihr Erfolgsstreben, so überantwor- 

teten sie sich einer völligen Ungewißheit, wenn sie den Würfel in die Hand 
nahmen. Ihre natürlichen Vorteile wurden in dem Augenblick hinfällig, in 
dem sie die Entscheidung durch das Los suchten: nicht mehr ihre eigenen 
Kräfte — unter Mitwirkung Gottes — waren ausschlaggebend, sondern Got- 
tes Wille allein*#. Die göttliche Providenz lenkte in allgemeiner Hinsicht alle 
natürlichen Handlungen und Vorgänge, determinierte jedoch in partikulärer 
Hinsicht, wenn es ihr besonders anheimgestellt wurde. Warfen mehrere Per- 
sonen nacheinander einen Würfel auf den Tisch, so bewegten sie sich in den 
Bahnen der providence generale; knüpften sie indessen daran die Vereinba- 
rung, daß die höchstgeworfene Zahl den Gewinner bezeichnen sollte, so rie- 


12 ibid., pp. A3ff. 

43 ;bid., pp. 46ff. 

* In der Nouvelle Lettre..., pp. 37f., gab Joncourt seine Definition ‚des sort: „Le 
Sort est une Convention volontaire entre les hommes de renoncer d leur en 
leur industrie, & generalement a tous les avantages, soit de la nature soit de Vart, 
bour se remeitre d’une pretention commune ä une decision, qui est au dessus de 


la volonte & du pouvoir des hommes, & qui ne peut venir bar consequent que de 
la volonte & du pouvoir de Dieu.“ 
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fen sie die providence particuliere an“. Dabei blieb es ohne Belang, ob der 
Gegenstand, um den gewürfelt wurde, wichtig oder nichtig war, ob die Ge- 
legenheit, bei der man sich dem Los anvertraute, eine unumgängliche Not- 
wendigkeit darstellte oder nicht. Im Angesicht Gottes wurden die Unterschiede 
hinfällig. Es war widersinnig anzunehmen, daß Gott zwar bei gewissen Haupt- 
und Staatsaktionen, die durch das Los entschieden wurden, präsidierte, sich 
aber zurückzog, wenn man den Würfel in der Hand wog oder die Karten 
mischte“. Das Glücksspiel konnte deshalb nicht unschuldig sein; es zog viel- 
mehr Gott als Schiedsrichter für den lächerlichen Wettstreit der Menschen 
heran. Die Spieler mißbrauchten Gottes Namen ebenso wie diejenigen, die 
bei jeder Gelegenheit heilige Schwüre ablegten‘”. Je nichtiger der Vorwand 
war, um den gespielt oder gelost wurde, desto schwerer wurde Gott beleidigt. 

Obwohl sich diese Auffassung weitgehend mit der Autorität der christlichen 
Denktradition stützen ließ und sich zugleich als nützliche Hilfe anbot, um 
gegen die Exzesse des Spiels zu argumentieren und die Spieler zur besseren 
Einsicht führen zu können, blieb sie nicht unwidersprochen. Sie enthielt gleich 
eine dreifache Frontstellung. Sie setzte sich nicht nur über die revisionistischen 
Tendenzen der zeitgenössischen Morallehrer hinweg; sie wandte sich gleicher- 
maßen gegen die Ansprüche der modernen Bibelexegese wie gegen die meta- 
physischen Theorien Malebranches, welche allgemein Beachtung gefunden 
hatten. Die Kritiker Joncourts und der von ihm vertretenen Linie fragten mit 
Recht, ob die traditionellen Argumente noch gültig und, vor allem, noch wirk- 
sam sein konnten. Ließen sich gerade die Spieler — im Unterschied zu an- 
deren Sündern — mit dem einfachen Hinweis auf Gottes direkte Intervention 
aus der Ruhe bringen? Die Morallehrer hatten es im Laufe des 17. Jahrhun- 
derts gelernt, eine nuancierte Beweisführung zu geben. Es halfen keine don- 
nernden Ermahnungen mehr. Der gebildete Sünder erwartete gleichsam, daß 
ihm die Sinnlosigkeit und die Gefahren seines „Falles“ überzeugend darge- 
legt wurden. Eine unübersehbare Menge von kasuistischen Traktätchen suchte 
den feinen Abschattungen, welche die weltliche Literatur zeigte, in der Seel- 
sorge zu entsprechen. Die religiösen Moralisten suchten durch anregende 
Fragestellung, durch packende Beispiele und Vergleiche, durch pointierten Stil 
all denen, die nicht leicht zu überzeugen waren, wenigstens eine angenehme, 
interessante Lektüre zu verschaffen. Die Theoretiker hatten eingesehen, daß 
es zweckmäßiger war, einzelne Zugeständnisse an den goüt du siecle zu ma- 
chen als ihre Leser durch unbedingte Postulate abzustoßen. Einige von ihnen 
konnten zweifellos in der intransigenten Argumentation Joncourts sowohl 


45 Joncourt, Derniere Lettre..., p. 68. 
4 Joncourt, Quatre Lettres..., p. 85. 
47 Joncourt, Nouvelle Lettre..., p. 90. Voetius, De Sortis aliisque divini nominis 


abusibus in Selectarum disputationum theologicarum pars tertia (1659), p. 1195, 
hatte festgestellt: „Ita ut in ratione suä formali sors omnis includat respectum ad 
Deum & dependentiam ab ipsius speciali atque immediata provıdentia, per quam 
solam eventus seu casus sortis determinatur, quamvis homines mittentes sortem de 
eo saepe non cogitent, nec petitionem judicii divini intendant.“ 


eine e Gefährdung als ke eine Diskreditierung ihres eigenen b l beht 
 gehens sehen. Durch die angedeuteten Belege aus dem Alten Testa 
den ferner die aktuellen Probleme der Bibelexegese in die Diskussion 


zogen: die Echtheit der Texte, die Sicherheit der rechten Interpretation. War 


aus der Heiligen Schrift mit Bestimmtheit ersichtlich, wann Gott das Los als 
notwendig erachtete? Und wenn ja, ließen sich dann aus den Erzählungen 


und Begebenheiten des Volkes Israel Schlüsse für die Gegenwart ziehen? 
Lebte man noch unter dem Zeichen des Gesetzes oder unter dem der Gnade? 
Waren nicht auch die Stellen, in denen in der Bibel vom Los die Rede war, 


ebenso wie überhaupt alle traditionellen Argumente an Hand der revidier- 


ten Texte und neuen Kommentare sorgfältig zu überprüfen? Mit der Fest- 


stellung, daß Gott im Spiel zu einer partikulären Determination aufgefordert 


wurde, stand Joncourt schließlich auch in Gegensatz zu Malebranche. Der be- 4 


kannte Metaphysiker hatte — in durchaus apologetischem Interesse — allen 


Scharfsinn aufgewandt, um den Weltenlauf als vollkommenes, unwandel- 


bares und einfaches Werk Gottes zu erklären. Er hatte einen partikulären 


göttlichen Willen lediglich für den Anstoß zum Weltprozeß vindiziert und ; 


blieb in allen Teilen seines Systems sorgsam bemüht, Gott jeden weiteren 
partikulären Willen sozusagen zu ersparen. Nichts lief dieser Tendenz ge- 
rader zuwider als die Annahme einer fortwährenden partikulären Deter- 
mination des Spiels durch Gott. Joncourts Auffassung bot somit Gelegenheit 
zu einer vielseitigen Diskussion, die dann auch bald über den begrenzten 
Gegenstand des Spiels hinausging und Symptome einer tieferen Krise des 
religiösen Bewußtseins offenbarte. Die Einwände gruppierten sich um drei 
wesentliche Bedenken. 

Erstes Bedenken: war das Glücksspiel an sich verwerflich? Es gab manche 
Handlung, die gemeinhin verurteilt wurde, nicht aber an sich verwerflich sein 
konnte, da es mindestens einen Fall gab, in dem sie legitim erschien. Führten 
nicht viele Juristen und Theologen an, daß die Ehe zwischen Geschwistern 
nicht an sich verwerflich sein konnte, da die Kinder Adams notwendigerweise 
untereinander heirateten?“ Nun hatte Joncourt selbst nach einigen Beispielen 
aus dem Alten Testament und ferner unter bestimmten zwingenden Um- 
ständen des menschlichen Lebens die Befragung des Loses für statthaft er- 
klärt. Also konnte das Glücksspiel nicht an sich, sondern höchstens per accidens 
verwerflich sein5°. Es konnte nicht den unter allen Umständen kriminellen 
Vergehen wie z. B. der Lüge, der Gotteslästerung gleichgesetzt werden. Wäre 
es an sich verwerflich, so mußten wenigstens drei Viertel aller Menschen, die 
im übrigen ein wohlgeregeltes Leben führten, der Hölle überantwortet wer- 
den. Denn wenn das Spiel an sich Unrecht war, so waren es auch alle Gewinne, 
die dabei erzielt wurden. Wer die Menschen kannte, wußte, wie wenige von 
ihnen niemals gespielt hatten, und wie wenige von denen, die gespielt hatten, 


a Henri Gouhier, La Philosophie de Malebranche et son experience religieuse, 
03, 

u ni Placette, Reponse..., p. 108. 

50 zbid., p. 109. 
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auch jedesmal ihren Gewinn zurückerstatteten‘1. Jesus Christus und die Apo- 
ü stel stellten ganze Kataloge von Sünden auf, sagten aber nichts Näheres über 
3 das Spiel. Sie beanspruchten also nicht jene Machtbefugnis, welche sich ihre 
- modernen Nachfolger anmaßten‘?. Zweifellos sündigte man, wenn man eine 
' _ verwerfliche Tat für unschuldig hielt; konnte man aber nicht auch sündigen, 
_ wenn man eine unschuldige Tat für verwerflich hielt? Gott gab dem Men- 
schen Körper und Intellekt zur Betätigung. Aber der Körper war nicht aus 
Eisen, der Geist nicht unermüdlich. Das Spiel suchte dem natürlichen Bedürf- 
nis nach Zerstreuung zu entsprechen’®; und das Glücksspiel konnte — mit 
Maßen betrieben — dafür besonders willkommen sein. Man spielte, um sich 
zu unterhalten, nicht aber, um Geist und Körper zu üben. Ein Wurf oder das 
Ziehen einer Karte beanspruchten keine geistige und körperliche Anstrengung 
sondern höchstens einen Vergleich mit dem Ergebnis des Nachbarn: es waren 
einfache, leichte Tätigkeiten, die allmählich die ernsten Gedanken und die 
körperliche Verkrampfung verdrängten. Standen sie in Widerspruch zu der 
Moral des Evangeliums? Die Evangelisten hatten keine methodisch durch- 
dachte Sittenlehre hinterlassens#; sie bewegten sich fast nie in Details, sondern 
brachten allgemeine Maximen. Wo war auch der Gesetzgeber, der im einzel- 
nen aufzeichnete, was erlaubt war? Das Leben eines Menschen reichte nicht 
aus, um einen derartig umfangreichen Kodex zu lesen, und noch weniger, ihn 
zu verfassen. Das beste Gedächtnis mußte versagen, wenn es alle Bestimmun- 
gen und Möglichkeiten gegenwärtig behalten sollte. Deswegen blieb es auch 
den Menschen überlassen, sich kraft ihrer raison nach den Grundlinien des 
Evangeliums zu orientieren. Da nun in der Heiligen Schrift das Spiel an kei- 
ner Stelle ausdrücklich verboten wurde, so war es nach der raison — wie die 
meisten Dinge dieser Welt — als an sich indifferent anzusehen: das Spiel 
war dann seiner Natur nach ebenso wenig wie Ehre, Reichtum und Vergnügen 
verwerflich. Wenn Jesus Christus empfahl, wir sollten vor allen Dingen in 
dieser Welt das Reich und die Gerechtigkeit Gottes suchen, so sagte er nicht, 
daß wir auf alle Dinge dieser Welt verzichten müßten. Niemand erwartete 
von den heidnischen Würdenträgern, die sich in den ersten Jahrhunderten 
bekehrten, daß sie ihre Ämter und Ehren aufgaben. Niemand dachte auch 


51 La Placette, Traite..., pp. 4ff. 

52 Barbeyrac, Traite..., t. II, pp. 620f. 

53 jbid., p. 548, bemerkte Barbeyrac in Anlehnung an die Bestimmungen des Thomas: 
„Le but propre & naturel de tout jeu en general est... d’eviter l’ennui d’une 
oisivet€ entiere, & de s’occuper d’une maniere agr&able, qui ne demande ni peine, 
ni application, ou qui du moins n’en demande pas autant, A beaucoup pres, que 
les affaires serieuses auxquelles on vaque ordinairement...“ In t. I, p. 14, nahm 
er bereits das Resultat seiner Recherchen voraus: „Tenons donc pour une chose 
incontestable, qu’il est permis, pour se donner du reläche, de goüter quelque diver- 
tissement oü il n’y ait rien d’ailleurs qui le rende illegitime. Cela &tant, si l’on 
trouve du plaisir & jouer au Billard, ä la Paume, aux Echecs, aux Cartes, au 
Trictac & aux Dez möme; pourquoi ne pourroit-on pas s’y divertir, aussi bien 
qu’& la Promenade, a la Musique, ä la Chasse, & la Pöche, au Dessein, & ä& mille 
choses semblables?“* 

54 ibid., t. I, pp. 43f. 
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ich für unstatthaft halten, ohne damit nicht. 1 Bestar 
schaft in Frage zu stellen und die Menschen als Einsiedler in Mi ste zu 
verbannen?55 euere 
Zweites Bedenken: war nun das Glücksspiel nicht an sich ae so 


erschienen auch die aus dem Alten Testament angeführten Beispiele in einem 
anderen Lichte. Sie illustrierten in mehrfacher Hinsicht, wie Vorurteile aus 
einer falschen Interpretation der Heiligen Schrift entstehen und über die Jahr- 
hunderte mitgeschleppt werden konnten. Zunächst waren die aus Israel über- 


lieferten Fälle, in denen das Los auf Geheiß Gottes entschied, nichts anderes 
als Episoden, die für den Charakter des Loses an sich, mithin für die übrige 
Menschheit, ohne Belang waren. Gott bediente sich nur des Loses; er setzte es 
nicht ein. Und er vollbrachte beim Losen kein Wunder. Wenn es auch indem 


Buch der Sprüche hieß, „das Los wird geworfen in den Schoß; aber es fällt, 
wie der Herr will“, so war damit nur allgemein gesagt, daß auch die Entschei- 


dung des Loses, wie alle Ereignisse überhaupt, von Gott abhingens®. Salomo 


gebrauchte nur eines der vielen Bilder, die bei den Hebräern üblich waren. 


So war in der Bibel verschiedentlich von Bäumen die Rede, welche Gott per- | 


sönlich gepflanzt haben sollte. Der Donner wurde bald als die gewaltige, bald 


als die zürnende Stimme des Herrn bezeichnet. Sprach aber Gott nicht ein- 
drucksvoller aus dem Summen einer Mücke als aus dem Lärm, den die Men- 
schen jederzeit mit Kanonen und Sprengkörpern nachahmen konnten? Die 


Hebräer nannten den Regenbogen wegen seiner Schönheit und seines sym- 1 


bolischen Charakters den Bogen des Herrn: konnte aber nicht jeder Optiker 
mit einem Prisma die gleichen Farbeffekte erzielen? Die abergläubischen Men- 
schen suchten diejenigen Erscheinungen, die sie nicht selbst hervorbrachten 
oder nicht für alltäglich hielten, als ein Wunder auszugeben. Die Bibel lieferte 
viele Beispiele dafür. Ihre bildhafte Ausdrucksweise durfte deshalb nicht zu 
Schlüssen für die Gegenwart verleiten und jede Verlosung als eine Inter- 
vention Gottes hinnehmen lassen. Selbst das gemeine Volk, das in der Er- 
scheinung eines Kometen oder einer Sonnenfinsternis ein Zeichen des Himmels 
erblickte, war nicht so naiv, beim Kartenspiel den Finger Gottes zu suchen37, 
Das Los wurde im Alten Testament gelegentlich zur Offenbarung des gött- 
lichen Willens herangezogen; es unterschied sich aber im Glücksspiel der Hei- 
den und auch der Christen nicht weiter von dem Niveau der üblichen mensch- 
lichen Handlungen. Es wurde im Alten Testament benutzt, um Ordnung zu 
stiften; es rief hingegen heute unter den Menschen tausendfältige Unord- 
nung hervor. Es war im Alten Testament ein heiliges Orakel; es wurde im 
Glücksspiel zur schweren Sünde, wenn man es als Orakel ansehen wollteö®, 
Gott brauchte überhaupt nicht als Urheber des Loses betrachtet zu werden. 


55 ibid., pp. 53ff. 
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Ohne irgendein Mysterium konnten sich zwei Hirten die Zeit damit vertrieben 
haben, von zwei Strohhalmen den längeren zu ziehen5®. In Homers Werken, 
welche das Leben in den ältesten Zeiten schilderten, wurde das Los angewandt, 
um Erbteilung vorzunehmen, um von mehreren Söhnen einer Familie den- 
jenigen zu ermitteln, der in den Krieg ziehen sollte, oder um bei Wettkämpfen 
festzustellen, wer als erster den Speer warf: bei allen möglichen Gelegenheiten 
ließ Homer einen deus ex machina auftreten, nicht aber beim Losen. Aristote- 
les, Isokrates, Plutarch sahen im Los ein Mittel, um die Gleichheit der Chan- 
cen zu garantieren, aber kein göttliches Votum®. Gott zum unmittelbaren 
Lenker des Loses zu machen, war purer Aberglaube, eine primitive anthro- 
pomorphe Vorstellung: es war ebenso sinnlos wie die stoische Lehre vom 
Schicksal, wie die chimärische Redensart vom Zufall, wie der heidnische Glaube 
an den Genius, wie die christliche Hilfestellung des guten Engelss. Waren 
die Menschen so schwach, daß sie nicht die Entscheidung des Loses hinnehmen 
konnten, ohne eine geheimnisvolle Macht dafür verantwortlich zu machen? 
Verloren sie im Spiel, so suchten sie die Ursachen ihres Mißgeschicks außer- 
halb ihrer selbst; sahen sie hingegen einen Mitspieler fortwährend gewinnen, 
so sagten sie, er verdiene es nicht mehr als alle anderen®. Sie suchten irgend- 
wo einen Halt, eine Instanz, zu der sie flehen, bei der sie sich beklagen konn- 
ten. Die Christen waren noch nicht über die Vorurteile der Heiden hinaus- 
gekommen. Wie schon Gregor v. Tours berichtete, gab es manche, welche die 
Heilige Schrift wie die sibyllinischen Bücher konsultierten. Sie begannen bei 
den Schriften der Propheten, gingen dann zu denen der Evangelisten und 
schließlich zu den Apostelbriefen über, die sie nacheinander wahllos auf- 
schlugen, bis sie die ihnen passende Stelle, eben die Verheißung; gefunden 
hattens, Wurde Gott nicht bei diesem Verfahren viel eher beleidigt als beim 
Glücksspiel, bei dem kein Spieler daran dachte, eine göttliche Entscheidung 
herauszufordern? Wenn es schon Sünde war, Gott beim Spiel zu konsultieren, 
ohne daß man es wollte, so war es sicher ebenfalls Sünde, Gott bei irgend- 
welchen anderen, ja sogar notwendigen und ernsten Gelegenheiten heran- 
zuziehen. Die angeführten Stellen aus der Bibel boten dafür keine Handhabe: 
sie konnten nur denen als Argument dienen, die abergläubisch am Buchstaben 
festhielten. 

Drittes Bedenken: die Verteidiger der traditionellen Ansicht stützten sich 
noch auf zwei weitere Voraussetzungen, um das Los zum Ausnahmefall zu 
erklären. Dadurch, daß das Glücksspiel unmittelbar durch Gott determiniert 
wurde, sollte es sich sowohl von allen kontingenten Ereignissen als auch von 
allen Geschicklichkeitsspielen unterscheiden. Beide Mutmaßungen erwiesen 
sich aber im Zuge der Diskussion als ebenso wenig haltbar wie die Berufung 
auf die Heilige Schrift. Mit welchem Recht war gerade beim Losen und beim 
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secondes überlassen. Bei allen Gelegenheiten, bei denen die Menschen + 


oder Hoffnung empfinden konnten, waren sie über den Verlauf dieses con- 


cours der causes secondes im unklaren. Die Determination stand außerhalb 


ihrer Macht. Es gab also keinen prinzipiellen Unterschied zwischen dem Ge- 


winn beim Würfelspiel und beim Wettlauf®5: beide waren von Gott insofern 
abhängig, als sie seinen concours general voraussetzten, um überhaupt mög- 
lich zu sein; beide hatten aber nicht seinen concours particulier nötig, um 


wirklich zu sein. Weshalb sollte Gott die Naturgesetze durchbrechen, um bei 


der Verlosung X oder Y gewinnen zu lassen? Die Folgen des Gewinnens 
waren nicht so bedeutend, daß man behaupten konnte, Gott hätte aus be- 


stimmten Gründen bestimmte Resultate herbeigeführt. Selbst die Ausspielung 


des Großen Loses ließ keine besondere Absicht Gottes erkennen. Die Ge- 
winner behielten ihre alten Gewohnheiten: waren sie von Natur aus Ver- 
schwender, so blieben sie bei ihren unsinnigen Ausgaben; waren sie geizig, 


so fanden sie nur neuen Anlaß zum Sparen; gingen sie irgendwelchen Lastern 
nach. so wurden sie durch den Gewinn nur noch darin bestärkt®. Und selbst, 
wenn ihre Passionen in das Gegenteil umschlugen, so war nicht einzusehen, 
weshalb Gott deswegen seine natürliche Ordnung verletzen sollte. Das Spiel 
blieb im Bereich des kontingenten Geschehens. Wer Gottes partikuläre Deter- 
mination dafür beanspruchte, mußte sie auch für alle Versicherungsverträge. 
für alle Erb- und Rentenvereinbarungen — sofern diese auf einem gewissen 
Risiko basierten — heranziehen®”. Ja, die Unterscheidung zwischen reinem 
Glücksspiel und Geschicklichkeitsspiel, welche der Lehre von der direkten 
Intervention Gottes beim Los als Voraussetzung diente, wurde hinfällig. Denn 
auch das Geschicklichkeitsspiel hatte nur Sinn, wenn es das Ergebnis offen- 
ließ — ganz abgesehen davon, daß ein Geschicklichkeitsspiel leicht zum Glücks- 
spiel wurde (denn die Kugel konnte durch ein Sandkorn abgelenkt werden, 
das zufällig auf das Billardtuch gefallen war, oder die Spieler konnten aus- 


64 La Placette, Traite..., pp. l1ff. 

° Barbeyrac, Discours..., pp. 826f. Keiner der Gegner Joncourts argumentierte in 
diesem Sinne so eindeutig, wie es bereits vor Beginn der Kontroverse der Jurist 
Van der Muelen, I. c., p. 87, getan hatte: „Potentia divina enim, quae infinita est, 
nec quoad gradus, nec quoad agendi efficaciam intendi potest. Aliam igitur provi- 
dentiam, aliumve concursum in sorte desiderare, quam in aliis rebus, maximus 
hominum error est, qui quodam modo imperfectionem in Deo ponit, cum eo talis 
potentia in Deo statuatur, quae non satis efficax esset ad sortem gubernandam, 
adeoque ea potentia non infinita, & rerum omnium principium dici posset, quod 
maxime absurdum. Aut necesse est, ut dicamus in Deo plures potentias dari a se 
invicem distinctas, quod iterum absurdissimum, cum nulla omnino compositio in 
Deo locum habcat, quia simplex & absolute simplicissimus est.“ 
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losen, wer den Vorteil des ersten Anstoßes haben sollte, etc.). Wollte man 
- nun annehmen, daß Gott seinen Willen beim Würfelspiel durchsetzte, so war 
3 zu vermuten, daß er es auch beim Billard tat. Oder umgekehrt: wenn beim 
- Billard der concours general genügte, um den Gewinner zu determinieren, 
so brauchte auch beim Würfeln nicht der concours particulier einzutreten®®, 
Indem man Gottes partikuläre Providenz für die Glücksspiele beanspruchte, 
 verfing man sich in Widersprüche und leistete den Skeptikern Vorschub, welche 
. Gottes Intervention im Weltprozeß überhaupt in Frage stellten. Schon die 
' Vorstellung, daß Gott bei der Lenkung des Würfelspiels die Gesetze seines 
concours general durchbrach, war widersinnig. Denn es war denkbar, daß die 
“ Gesetze der generellen Providenz und Gottes partikulärer Wille zusammen- 
fielen und X, nicht aber Y, beim Würfeln gewinnen ließen®. Es war im wei- 
teren höchst gefährlich für die christliche Religion, das Wirken der partiku- 

_ lären Providenz schlechthin durch eine Inanspruchnahme beim Glücksspiel zu 
diskreditieren. Die Annahme einer göttlichen Intervention war vielmehr auf 
die Fälle zu beschränken, in denen sie nötig war?0. Die Menschen sollten Got- 
tes Hand verspüren, wenn er Kriege, Brand, Verwüstungen, Seuchen schickte. 
Sie sollten ihn auch anflehen und um innere Stärke oder um Heilung von 
Krankheit bitten können. Der Sinn ihres Gebets wurde hinfällig, wenn Gott 
einfach die Dinge ihren natürlichen Lauf nehmen und im Kriege nur die 
stärksten Armeen siegen lassen wollte. Die Möglichkeit des Wunders blieb 

. ausgeschlossen, wenn Gott in den Bahnen einer providence generale verblieb. 
Gottes patrikuläre Providenz in Abrede zu stellen, war deshalb nicht mit 
dem christlichen Glauben zu vereinbaren; dieselbe Providenz aber beim 
Glücksspiel am Werke zu sehen, war eine Profanation. Gottes concours ge- 
n£eral reichte vollkommen hin, um die Möglichkeiten des Losens sicherzustel- 
len; die Ergebnisse hingegen waren auf den concours der causes secondes 
zurückzuführen und blieben jeweils an die Vereinbarung gebunden, welche 
die beteiligten Spieler getroffen hatten’!. Ein General, der würfelte, war 
ebenso cause seconde für die Zahl, die er warf, wie für die Schlacht, die er ge- 
wann?2, Wenn zwei zum Tode verurteilte Soldaten, von denen einer die Frei- 
heit erhalten sollte, um ihr Schicksal würfelten, so hatte der Gewinner Gott 
in jedem Falle als der cause premiere zu danken; er konnte aber nicht wissen, 
ob er durch die providence generale oder etwa durch die providence particu- 
‚liere gerettet wurde, welche auf wunderbare Weise seine Hand und die Be- 
wegung des Würfels, d. h. den Verlauf der causes secondes, zu seinen Gunsten 
gelenkt hatte’. Unter der Voraussetzung, daß Gott tatsächlich beim Glücks- 
spiel intervenierte, konnten sich die Menschen die Zeit damit vertreiben, ihn 
fortwährend zu konsultieren. In den Spielkasinos vollzogen sich dann täglich 
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Wunder vollbrachte wie Gewinne und Nieten gezogen wurden. Man durfte 
dann hoffen, daß alle gerichtlichen Klagen einfach durch einen Würfel oder 
durch das Aufdecken einiger Spielkarten entschieden werden konnten. Man 
. durfte erwarten, daß alle möglichen Diebstähle und Verbrechen aufgeklärt 
wurden. Ja, die Christen besaßen dann endlich ein beweiskräftiges Mittel, um 
die Ungläubigen des Irrtums zu überführen: denn wenn zehn-; zwanzig- oder j 
 hundertmal der unfehlbare Schiedsspruch Gottes mit Hilfe des Loses vorge- 
führt wurde, so mußte selbst der größte Zweifler die Waffen strecken?5. Be- 
durfte man weiterer Argumente, um die traditionelle Auffassung ad absur- 
dum zu führen? Das Glücksspiel war — so glaubten die modernen Theoreti- 
ker überzeugend dargelegt zu haben — weder an sich verwerflich noch durh 
die Heilige Schrift diskriminiert noch durch eine vermeintliche Intervention 
Gottes von anderen menschlichen Unternehmungen zu distanzieren. Es war, 
mit Vorsicht betrieben, auch für den Christen erlaubt, sofern es ihm Erholung 
von seiner ernsten Tätigkeit verschaffte. Es war sogar dienlicher als manches 
Gescicklichkeitsspiel wie z. B. das Schachspiel, das oft große geistige An- 
strengung erforderte und dazu die menschliche Eigenliebe bestärkte”®. Es 
konnte als Lotteriespiel sogar sehr verdienstlich sein, indem es karitativen 
Zwecken zugute kam’. 
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Von den zahlreichen Argumenten, die so zur Rechtfertigung des Glücks- 
spiels vorgetragen wurden, waren manche schon in den Schriften Gatakers 
und anderer Autoren der ersten Hälfte des 17. Jahrhunderts zu finden. Die 
Beweisführung der modernen Theoretiker blieb aber deswegen nicht weniger 
aufschlußreich. Die an mehreren Orten veranstalteten Lotterien dienten da- 
bei nur als Anlaß, um eine Problematik zu beleuchten, welche durch die 
religiösen Tendenzen der Epoche bestimmt wurde. Die Diskussion gewann 
damit einen in mehrfacher Hinsicht aktuellen Charakter. Die bekannten Ar- 
gumente wurden mit einem neuen Sinn ausgestattet; und der Gegenstand 


74 Le Clerc, Röflexions...., p. 97: „Si Dieu ... preside sur toutes sortes de Sorts, 
& les fait tomber, par des volontez particulieres, il s’en suivra que Dieu fait des 
miracles tous les jours, en faveur de gens, qui assurement n’en sont pas dignes, 
& dans des lieux, ol personne ne soupgonneroit que Dieu marquät sa presence 
d’une mani£re si extraordinaire. Ceux qui joüent aux Dez & aux Cartes engage- 
roient Dieu tous les jours a se declarer en leur faveur par des miracles perpetuels, 
& dans les Academies de Jeu, il se feroit infiniment plus de miracles, qu'il ne s’en 
est jamais fait dans le Temple de Dieu, ni en aucun autre lieu, quand m&me on 
joindroit ensemble tous ceux, dans lesquels Dieu en a fait sous l’Ancien & sous le 
Nouveau Testament...“ 
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_ wurde nicht mehr als eine Detailfrage der Kasuisten behandelt, sondern 
- gleichsam zum Prüfstein der religiösen Überzeugung erhoben. Es war dabei 
auffällig, daß die Autoren, welche diese Zuspitzung herbeiführten, aus dem 
- protestantischen Lager stammten. Keiner der katholischen Anwälte des Lot- 
 teriespiels weitete — bewußt oder unbewußt — seinen Gegenstand zu einer 
grundsätzlichen Frage aus. Der Jesuitenpater Claude-Frangois Menestrier be- 
rief sich unter anderem auf Saint Frangois de Sales, der den Filles de la Visi- 

tation de Sainte Marie anordnete, jeweils am letzten Tage des Jahres unter- 

einander ihre Zellen und Andachtsgegenstände auszulosen, um dadurch ihren 
-. Abstand von der irdischen Gewohnheit zu dokumentieren?®. Die Lotterie 
“ stellte nach seiner Ansicht eine Art von Handelsvertrag dar, der weder den 
Verlosungen des Alten Testaments noch irgendwelchen Orakeln glich”®; und 
eine von der Obrigkeit veranstaltete Lotterie war weiter nichts als une espece 
de taxe volontaire®. 

In der Argumentation der protestantischen Autoren La Placette, Le Clerc 
und Barbeyrac fiel es zunächst auf, daß die Gefahren des Spiels besonders 
unterstrichen wurden. La Placette sagte, daß das Glücksspiel eine der gefähr- 
lichsten Fallen wäre, die der Versucher den Sündern stellen konnte$!. Le Clerc 
betonte, daß die Lotterie ein notwendiges Übel darstellte, das die Habsucht 
der einen anstachelte, um den anderen auszuhelfen®. Barbeyrac füllte drei 
Vieriel seines Traktats mit Warnungen vor den Exzessen des Spiels aus. Die 
drei Autoren beabsichtigten also keineswegs, etwa die Entwicklung des Glücks- 
spiels zu fördern. Ihre Erörterungen zielten nur daraufhin, die traditionelle 
Auffasung des Spiels zu widerlegen. Im Zuge ihrer Beweisführung gelangten 
sie zu bemerkenswerten Resultaten. Ihre Argumente entsprachen weitgehend 


78 Menestrier, l. c., pp. 103ff. 

% ibid., p. 36: „La Lotterie n’est pas un jeu de hazard, mais une espece de trafic, de 
pact, ou de contract semblable a celui par lequel on achette des pescheurs les jets 
fortuits de leurs rets, au hazard de ne rien tirer, ou d’avoir a bon march® une 
beureuse capture de poissons: ce qui n’a jamais &t€ defendu, quoy qu’il n'y ait 
qu’un pur hazard dans le succez de cette pesche...“ Die von Pufendorf herrüh- 
rende Auffassung, daß die Lotterie als Vertrag anzuschen war, fand auch Ein- 
gang in Furetieres Dictionnaire universel (€d. 1727, t. III, art. Loterie). In einigen 
Meditationes de eo quod iustum est circa Lottarias (1715, p. 10) definierte Joh. Fr. 
Wucherer: „Lottariam ad contractus aleae referimus, eos quidem, in quibus pretio 
haut ita magno spes emitur magni lucri admodum dubia.“ 

&® Diese Kennzeichnung fand sich auch in der lotterietechnischen Anleitung von Glo- 
ver, Nouvelle maniere d’executer les loteries les plus composees (1705), p. 8. Wie 
Menestrier argumentierte auch Pontas, I. c., col 1198: Mais si l’on condanne une 
telle intention, il faut en m&me tems condanner toute sorte de comerce. Car oü est 
le negociant qui trafique dans les pais Etrangers, ou autrement, qui ne le fasse dans 
l’esperance de gagner? Tous attendent le gain de la providence, & dans le comerce 
& dans les Loteries. Pourquoi cette esperance sera-t-elle plutöt condannee dans la 
Loterie que dans le Comerce?“ Ebenfalls Le Brun, I. c., pp. 262ff., rechnete das 
Glücksspiel zum sort naturel und distanzierte es vom sort divin und vom sort su- 
perstitieux. 
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bei der Erörterung des Glücksspiels richtunggebend waren — Revision 


zu der generellen Hypothese, daß irdische Güter und Vergnügungen an sih 


Theologie durchzog, sondern in mannigf, Spi la : 
"päischen Geistesleben bemerkbar war. Die drei  z Aspekte, 


christlichen Morallehren, Revision der heiligen Texte, Revision der Anschau- 
ungen über das Verhältnis Gottes zur Welt — bildeten wesentliche Teile eines 
Programms, an dessen Realisierung in verschiedenen Konfessionen und Län. i 
dern gearbeitet wurde. Die Kontroverse um das Glücksspiel lieferte in einem 
schmalen Sektor eine Illustration für größere Zusammenhänge. 4 
Schon die Feststellung, daß das Spiel an sich nicht verwerflich war, führte 


nicht verwerflich, sondern indifferent waren, und daß es dem menscllihen 
Gewissen anheimgestellt blieb, sie verdienstvoll zu verwenden. Das traditio- 
nelle reformatorische Bild von der menschlichen Verworfenheit trat damit ii 
unauffällig zugunsten bestimmter optimistischer Aspekte zurück: es wurde 1 
durch die Betonung der vernünftigen Fähigkeiten des Menschen korrigiert, I 
welche von Fall zu Fall die Relation zwischen konkretem Sachverhalt und ab- 
soluter sittlicher Form zu sondieren hatten. Auf das Spiel bezogen: es ging 
nicht mehr an, dem vernunftbegabten Menschen ein Vergnügen einfach zu 
verbielen, weil es seine Habgier oder andere Leidenschaften entfachte; die 
Entscheidung, ob er spielte, wie er spielte, war vielmehr ihm selbst überlassen. | 
Der raisonnable Mensch hatte es nicht nötig, als Asket zu leben; er durfte sich 
aber auch nicht über die Grenzen, die ihm die Vernunft eingab, hinwegsetzen. 

Zwischen dem Verbot, das aus der traditionellen Auffassung des Glückspiels 
resultierte, und dem Spiel ohne moralisthe Rücksichten gab es eine goldene 
Mittelstraße, eine Kompromißlösung. Auf der Suche nach einer derartigen 
„brauchbaren“ Moral wurde das absolute christliche Sittengesetz keineswegs 

aus den Augen verloren; aber seine einwandfreie Erfüllung wurde nichts- 

destoweniger zumindest in jener übertriebenen Auffassung, welche z.B. von 
Pascal gegeben worden war, als unmöglich hingenommen. Die Morallehrer 
hatten eingesehen, daß die Sünder weniger durch einen Appell an das sittliche 
Sollen als durch eine Betonung des menschlichen Vermögens zu wecken waren. 
Sie stiegen deshalb von der Kanzel herab und mischten sich unter das Volk. 
Sie gingen auf die Lebensbedingungen und -bedürfnisse des normalen Men- 
schen ein, der kein Heiliger und auch kein hilflos Verworfener sein wollte. Ihr 
Bemühen, einen für jeden gangbaren Weg zu weisen, mußte sie zangsläufig 
in die Nähe der antiken Morallehrer bringen; ja ihr Bestreben, vor allem den 
gebildeten Leser zu gewinnen, durfte besonders wirkungsvoll sein, wenn sie 
eine Identität zwischen christlichen und nichtchristlichen Prinzipien aufzuzei- 
gen in der Lage waren, oder wenn sie gar mit Hilfe der antiken Weisheit be- 
stimmte Lücken ausfüllen konnten, die sie im christlichen Schema aufzudecken 
vereinten. Der letzte Fall war in der Frage des Glücksspiels gegeben; denn 
es ließen sich dafür nach Ansicht der modernen Theoretiker weder ein aus- 
drückliches Verbot noch irgendwelche präzisierten Weisungen in der Heiligen 
Schrift finden. Nichts lag deshalb näher, als die antike Weisheit heranzuziehen 


r \ 


und gerade in der Frage des Spiels das alte öxexeıv, das von den stoischen, 
epikureischen und skeptischen Lehrern mit jeweils variierenden Verhaltens- 
regeln als Ziel des sittlihen Bemühens hingestellt worden war, nunmehr in 
christlihem Gewande erneut zur Geltung kommen zu lassen: es konnte von 
den rationalistischen Theologen mit den sogenannten „Grundlinien“, welche 
die Offenbarung vermittelte, synthetisch verbunden werden und damit aller- 
dings die Konturen einer spezifisch christlichen Moral verwischen helfen. 

Auf gleicher Ebene lag die Bewertung der biblischen Zitate und Beispiele. 
Seitdem Richard Simon die Bibelexegese in den Dienst der konfessionellen 
Kontroversen gestellt hatte, war es vor allem unter den reformierten 'Theo- 
logen üblich geworden, den nachweislich fehlerhaft überlieferten Text zu son- 
dieren und in freier Interpretation auf wesentliche Grundzüge zu reduzieren. 
Sie suchten den Einwänden, die im Namen der Vernunft von allen möglichen 
Seiten gegen den protestantischen Bibelglauben erhoben wurden, mit rationa- 
listischer Argumentation zu begegnen. Die drohenden Alternativen dieses 
Verfahrens erschienen auch bei der Erörterung des Glücksspiels. Solange die 
angeführten Textstellen für authentisch gehalten wurden, konnten auch die 
von den christlichen Doctores gezogenen Folgerungen als vorbildlich gelten: 
Trext und kirchliche Tradition garantierten dabei eine konsequente Auffas- 
sung, die allen Einwänden gegenüber konstant bleiben konnte. In dem Maße 
aber, in dem der Text als revisionsbedürftig erachtet wurde, erschienen die 
Folgerungen, die er aufgab, als fragwürdig. Das galt weniger für die Katho- 
liken, die gegenüber allen Neuerungstendenzen das Gewicht ihrer Tradition 
ausspielen konnten, als für die Protestanten, die unter Berufung auf den Text 
mit der Tradition gebrochen hatten. Die protestantischen Verteidiger des 
Glücksspiels trugen dieser Perspektive durchaus Rechnung. Um die biblischen 
Belege als irrelevant für die Annahme einer Intervention Gottes beim Spiel 
auszuweisen, bedienten sie sich bekannter weitreichender Argumente, die dann 
bei anderen Gelegenheiten zu einer Auflösung nicht nur des Textes, sondern 
der christlichen Religion überhaupt zugespitzt werden sollten. Die modernen 
Theoretiker sahen sich in ihrer Beweisführung — im Unterschied zu den Re- 
formatoren — nicht nur in Opposition zur Tradition, sondern nun auch zum 
Text. Ihr Kriterium war, so wenig sie es auch eingestehen wollten, die bloße 
Vernunft. Sie übersahen noch nicht die Tragweite ihres Vorgehens. Indem sie 
die metaphorische Ausdrucksweise der Bibel zur Diskussion stellten und ein 
kompromißloses Festhalten am Text als abergläubische Verehrung geißelten, 
setzten sie gleichsam die Axt an den Baum. Denn dieselben Kriterien der 
ratio, die sie hier zur Klärung philologischer Probleme heranzogen, konnten 
auch zur Diskussion grundsätzlicher theologischer Fragen dienen und schließ- 
lich zu einer Revision des gesamten Lehrgebäudes der protestantischen Kon- 
fessionen führen. Die reformierten Theologen waren im Zuge der fortschrei- 
tenden wissenschaftlichen Bibelexegese von ihren extremsten Gegnern — den 
Katholiken sowohl als auch den Ungläubigen, die ihre Argumente aus den 
verschiedensten Quellen, nicht zuletzt aus Spinozas Kritik bezogen — zu dem 
rationalistischen Verfahren gedrängt worden. Es galt, gegenüber den Katho- 
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Heiligen Schrift zu ee Ehe eine autoritäre Haltung. zu zı 
Auch in der Frage des Glücksspiels bot sich dazu eine willkommene Geleg: 


heit: wenn nämlich nachgewiesen war, daß die Belege aus der Bibel keinen 


vorbildlichen Wert für die alltägliche Verlosung hatten, so wurde damit den 


Katholiken an einem weiteren Beispiel die Überlegenheit des Geistes der 


Kritik gegenüber dem der Autorität, des libre examen gegenüber der Tradi- 
tion, bewiesen, den Ungläubigen aber vorgeführt, wie wenig. Anlaß zum 
Aberglauben die Heilige Schrift und die christliche Religion boten. Unter die- 
sem Aspekt sahen sich die Verteidiger des Glücksspiels zugleich als Apologeten 
der wahren christlichen Sache. Das Bewußtsein, sowohl den Prinzipien der 
ratio als auch den Grundzügen der Offenbarung zu entsprechen, verlieh ihnen 
eine gewisse Pose der Überlegenheit. Ohne zu ahnen, daß sie nur die Schritt- 
macher einer folgenschweren Entwicklung waren, gefielen sie sich in dem 
Licht, das schon die Weisen des Altertums umgeben hatte, .als diese gegen 
den finsteren Aberglauben der Masse aufgetreten waren. Es war bezeichnend 
für den Weg, den sie eingeschlagen hatten, daß sie antike Kronzeugen heran- 
zogen, um die biblischen Belege zugunsten einer vernunftgemäßen natürlichen 
Entstehungsgeschichte des Loses zu entwerten. 

Nicht weniger bedeutsam waren die Konsequenzen, die sich aus der moder- 
nen Theorie des Glücksspiels für die Gottesvorstellung ergaben. Gerade die 
Reformierten konnten sich besonders berufen fühlen, eine partikuläre Inter- 
vention Gottes beim Spiel in Abrede zu stellen. Denn sie hatten in der Abend- 
mahlslehre schärfer als andere protestantische Kirchenparteien gegen die ka- 
tholische Auffassung polemisiert. Es wäre widersinnig gewesen, wenn sie ein 
perpetuierliches Wunder, das sie im Falle der Transsubstantiation leugneten, 
in dem des Glücksspiels für möglich halten wollten. Sicher empfand Joncourt 
auch diesen Widerspruch, als er mehrfach betonte, daß er die Lenkung des 
Spiels durch Gott nicht als ein Wunder aufgefaßt wissen wollte8. Damit aber 
wurden seine Ausführungen — wie seine Gegner sagten — tatsächlich zu einem 
galimatias®*. Indem sie nun die Fragestellung zuspitzten und ihn vor die Wahl 
stellten, das Glücksspiel entweder der providence particuliere zu unterwerfen 
und damit nicht vom Wunder trennen zu können, oder es den Bahnen der 
providence generale zuzurechnen und damit nicht vom kontingenten Geschehen 
zu distanzieren, öffneten sie weitere Perspektiven. Beide Möglichkeiten liefen, 
extrem genommen, darauf hinaus, Wunder, Glücksspiel, Geschicklichkeits- 
spiel, kontingentes Geschehen nach der einen oder nach der anderen Seite hin 
gewissermaßen unter einen Nenner zu bringen: entweder trat bei allen diesen 
Gelegenheiten der concours particulier oder der concours general Gottes ein; 
anders gesagt: es war anzunehmen, daß Gott entweder überhaupt alles Ge- 


schehen unmittelbar determinierte, oder daß er den Weltprozeß unbekümmert 


8% Joncourt, Quatre Lettres..., pp. 64, 121; Nouvelle Lettre.. » P- 107; Derniere 
Lettre..., p. 75. 


®1 Barbeyrac, Discours..., p. 813. 


„4 


a u EEE BER 24 ' 2 


r - >: 


£ = 
Die Diskussion des Glücksspiels um 1700 und ihr ideologischer Hintergrund 73 


2 nach ein für allemal festgelegten Gesetzen ablaufen ließ. In beiden Fällen 


war es somit belanglos, ob zwei Lakeien um ein Trinkgeld oder zwei Fürsten 
um ein Königreich würfelten: entweder lenkte Gott den Würfel oder er hielt 
sich völlig aus dem Spiele. So unbefriedigend, ja absurd auch beide Hypo- 
thesen vom christlichen Standpunkt aus erscheinen mußten, indem sie hier 
einen unmittelbaren, dort einen mittelbaren, aber deswegen nicht weniger 
ausweglosen Determinismus brachten und an zentralen Problemen wie dem 
der Freiheit, dem der Entstehung des Bösen etc. einfach vorübergingen, so 
bezeichnend war doch die Tendenz, welche diese Zuspitzung der Kontroverse 
repräsentierte. Die Verteidiger des Glücksspiels hüteten sich zwar davor, ihrer 
Argumentation eine generelle Wendung zu geben; ja sie betonten, aus apolo- 
getischem Interesse die Intervention Gottes beim Spiel zu leugnen, um sie für 
andere Gelegenheiten sicherzustellen. Dieser Gesichtspunkt mußte jedoch vor 
jener zunehmenden rationalen Durchdringung aller Lebensbezüge zurück- 
treten, die in geistesgeschichtlicher Hinsicht den Übergang vom 17. zum 
18. Jahrhundert bestimmte. Den fortschrittlichen Geistern war an der ratio- 
nalistischen Theorie des Glücksspiels nicht mehr die Absicht bemerkenswert, 
Gott sozusagen einen bestimmten Aktionsbereich direkter Intervention zu si- 
chern; ihnen genügte die Tatsache, daß die Annahme eines unmittelbaren 
göttlichen Wirkens erneut eingeschränkt wurde. Ein weiteres Stück des Weges 
war damit zurückgelegt, an dessen Ende ein spontaner Anteil Gottes am 
Weltgeschehen überhaupt in Abrede gestellt werden sollte: ein weiterer Ein- 
bruch in den Komplex traditioneller anthropozentrischer Anschauungen wurde 
erzielt. La Placette, Le Clerc, Barbeyrac fanden die Zustimmung des gebilde- 
ten Publikums, weil sie Gottes Intervention beim Glücksspiel leugneten; an- 
dere Theoretiker sollten einige Jahrzehnte später Beifall erringen, weil sie 
die Vorstellung eines persönlichen Gottes, der auf Grund eines Gebetes oder 
auf Grund eines partikulären Interesses den Weltenlauf zugunsten dieses oder 
jenes Menschen veränderte, als ein absurdes Wunschbild auswiesen. So ein- 
fach und einleuchtend es zunächst erschien, Gott mit Hilfe der ratio auf einen 
concours general festzulegen und ihn aus dem Weltprozeß gleichsam hinaus- 
zukomplimentieren, so schwierig sollte es werden, seine Intervention im Sinne 
der christlichen Lehre für möglich zu halten. Es ergab sich eine delikate Situa- 
tion, welche die Gebildeten im Grunde vor die Frage stellte, zwischen der 
Gottesvorstellung eines Bossuet oder der Epikurs zu wählen. 

Die Kontroverse über das Glücksspiel um 1700 zeigte so einige Gesichts- 
punkte, die bezeichnend für die Krise des religiösen Bewußtseins waren. Sie 
stellte ein Indiz für die auf verschiedenen Gebieten des Geisteslebens zu be- 
obachtende Ablösung traditioneller Denkformen dar. Sie bot ein Anschau- 
ungsbeispiel für den Kampf gegen Aberglauben, der nur zu leicht zu einer 
Polemik gegen das Wunder überhaupt werden konnte. Parallelen dazu waren 
in Bayles Kometenbrief, in Fontenelles Sondierung der Orakel, in den Be- 
trachtungen Balthasar Bekkers über die verzauberte Welt, ja in Malebranches 
subiiler Hypothese der causes secondes gegeben. Die rationalistische Theorie 
des Glücksspiels illustrierte in diesem Zusammenhang erneut die labile Po- 
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lich der Frage des Glücksspiels an wesentlichen Asche a 
reiten, was noch zu retten war. Ihre verschiedenen Ansatzpunkt = 
rung der christlichen Moral auf allgemeine Grundzüge, Interpretation der 


Heiligen Schrift nach Vernunftsprinzipien, Einschränkung der partikulären . 
Providenz auf ein Minimum — blieben so zwar einem apologetischen Inter- 


esse untergeordnet, zeigten aber zugleich, wie brüchig das traditionelle Lehr- 
gebäude geworden war. Aus den gleichen Ansatzpunkten ließen sich nämlich 
— wie die weitere Entwicklung dokumentieren sollte — Elemente für das 
Entstehen einer autonomen Moral, für eine von der Offenbarung freie Ent- 
zifferung der Welt, für eine durchgängige Erklärung des Weltprozesses nach 
natürlichen Ursachen und Wirkungen gewinnen. Den Verteidigern des Glücks- 
spiels kamen diese Möglichkeiten noch nicht zu Bewußtsein. Sie handelten in 
gutem Glauben. Ihnen konnte aber schon nach wenigen Jahrzehnten von ka- 
tholischer Seite bescheinigt werden, daß sie den christlichen Prinzipien un- 
treu geworden waren, indem sie weder das ausdrückliche Verbot des Evan- 
geliums, die menschliche cupiditas zu entfachen, noch den eindeutigen Text der 
Bibel hinsichtlich des Loses noch die Botschaft Christi beachtet hatten, aus der 
sich eine partikuläre Providenz Gottes auch bei der Anordnung der causes 
secondes ergab®. Hatte Bayle die Aussichten geahnt, welche die Diskussion 
des Glücksspiels bieten sollte, als er sagte, daß er keinen Gegenstand wüßte, 
der plus de fine moralite besäße? Er erlebte nicht mehr den Ausgang der 
Kontroverse, die in einer Detailfrage jenen unüberbrückbaren Antagonismus 
von ratio und Offenbarung, von Glauben und Wissen aufzeigte, den er schon 
an zahlreichen Beispielen dokumentiert hatte. Wie sehr die Schriften der La 
Placette, Le Clerc und Barbeyrac zur Beseitigung der alten Vorstellung — 
Gott nehme direkten Einfluß auf den Verlauf des Spiels — beitrugen, zeigten 
dann mehrere Publikationen aus dem 18. Jahrhundert. Die Morallehrer hat- 
ten weiterhin Anlaß, der zügellosen Spielleidenschaft entgegenzutreten, die 
bei Wetten und Spekulationen, in privaten und öffentlichen Spielzirkeln, nicht 
zuletzt auch bei dem in nahezu allen europäischen Staaten aufblühenden Lot- 
teriegeschäft zu beobachten war. Es fehlte nicht an energischen Traktaten ge- 
gen das Glücksspiel; aber es wurde in ihnen — mit wenigen Ausnahmen — 
auf die traditionelle Argumentation verzichtet. Die Theologen begnügten sich 
in der Regel damit, das Glücksspiel nicht per se, sondern nur per accidens 
für sündig zu erklären®®. Mosheim machte in diesem Sinne geltend, daß die 
Spieler durch mögliche finanzielle Verluste daran gehindert werden könnten, 
ihren Besitz für verdienstliche Zwecke zu verwenden®?. Pietro Pompilio Ro- 
dotä, der 1769 vor dem Mißbrauch des Lottos in Genua warnte, erwähnte nur 


85 Coudtrette, ]. c., PP- 305, 326, 330f. 

86 So z. B. Spener in Theolazische Bedencken.... t. II (1701), p. 342, der indessen 
keinen Zweifel daran ließ, daß „insgemein bey dem spielen allerley vorgehet / 
so dem Christenthum eben nicht gemäß“. 

°7 aus Mosheim, Sittenlehre der heiligen Schrift, zit. v. Joh. Ludw. v. Eckardt, Das 
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noch oberflächlich den Streit der Theologen um die Intervention Gottes®. Jo- 
hann Ludwig von Eckardt glaubte in seinem 1771 erschienenen Lotto-Recht 
der Mühe enthoben zu sein, noch einmal auf die — wie er sagte — „altertüm- 
lichen“ Einwände einzugehen, die Barbeyrac schon entkräftet hatte®, Jean 
Dusaulx wandte sich in seinem moralischen Traktat De la Passion du jeu ... 
(1779) geradezu gegen die reveries metaphysiques de certains Docteurs, dont 
la manie est de nous fatiguer sans nous instruire®, Buffon hielt es für zweck- 
mäßiger, dem Glücksspiel mit Hilfe der Berechnungen der Brüder Bernoulli 
als mit theologischen Gründen die Zugkraft zu nehmen: er führte den Spie- 
lern vor, daß sie für den folgenden Tag mit größerer Wahrscheinlichkeit den 
Tod als das Große Los zu erwarten hatten®?!. Auch Graf Petitti di Roreto, der 
in der ersten Hälfte des 19. Jahrhunderts die moralischen, politischen und 
wirtschaftlichen Folgen des Glücksspiels anprangerte®2, griff nicht mehr auf 
das entscheidende Argument der christlichen Doctores zurück. 

Im Grunde wurde das traditionelle Vorurteil schon mit der Veranstaltung 
karitativer Lotterien durch kirchliche Instanzen überwunden. Der Versuch 
Joncourts, eine Orthodoxie zu verteidigen, deren Totalitätsanspruch sich bei 
dieser und bei anderen Gelegenheiten als ein Anachronismus erwies, verur- 
sachte eine weitreichende Diskussion. Die Kontroverse über das Glücksspiel 
bot dabei nur einen kleinen Ausschnitt aus dem Ringen um eine neue religiöse 
Orientierung. Wie auch bei der Behandlung anderer Streitfragen suchten die 
revisionistischen Theoretiker um 1700, hier Gott unter einem Aspekt zu zei- 
gen, der dem vernünftigen, selbstsicheren, modernen Menschen angemessen 
war. Noch empfanden sie nicht den Widersinn, ja die Tragik ihres Verfahrens: 
denn Gott sollte der menschlichen ratio um so weiter entrücken, je verzweifel- 
ter sie ihn zu fixieren trachtete. 


Lotto-Recht ... (1771), pp. 20f. Auch Buddeus, /. c., p. 542, bemerkte: „Bona quo- 
que & opes hunc in finem nobis concessae non sunt, ut eas casui fortuito exponamus.“ 

88 Rodotä, De’Giuoci d’industria, di sorte, e misti, di quello in particolare, che si 
denomina Lotto di Genoveva, pp. 27ff. 

8 y, Eckardt, l. c., pp. 18f. 

% Dusaulz, l. c., Preface, p. XI. 

91 Buffon, Histoire naturelle .. Supplement, t. IV (1777), p. 58. 

92 Petitti di Roreto, Del Giuoco del lotto... (1853). 


ARIOST UND KUDRUN 


I. KUDRUN UND ORLANDO FURIOSO 


In der GRM. Neue Folge 5, 161ff. untersucht Herbert Frenzel mit beneidenswerter 
Kenntnis der Ariost-Handschriften und der Ariostliteratur das Verhältnis zwischen 
den Parerga des Orlando Furioso und unserm mittelhochdeutschen Kudrunlied. Er 
gelangt zu dem Ergebnis, Ariost habe irgendwie so viel Kenntnis vom Inhalt der 
Ambraser Handschrift bekommen, daß er in der Olimpia-Episode, einem späteren 
Zusatz zu seinem großen Epos, ein „Resümee der Gudrunsage liefern“ konnte. Für 
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_ der Germanistik wie der ne lane es entgangen sr 
ihm erwähnten Aufsatz GRM. 1911, S. 138ff. zur Hand gehabt, F "hätte . er dr 
schon den Hinweis auf den Anklang der Ullania-Episode des Orlando Furioso A 
Sage von der wehrhaften isländischen Königin gefunden, wie auch dort bereits er 
wogen wird, ob Ariost bei seinen Beziehungen zu Karl V. Kunde vom Kudriokeiese 


. bekommen haben könne, und was dagegen spricht. Und diese Gegengründe scheinen 


mir durch Frenzels Aufsatz nicht entkräftet; ja, sie lassen sich noch verstärken und 
vermehren: 

1. Im Kudrunlied erstreitet sich Herwig die Braut, aber in der älteren Gudrun- 
dichtung, wie sie Droege erschlossen hat?, wurde ohne vorhergehenden Krieg die 
Heldin mit dem Fürsten des benachbarten Seeland verlobt. Und ebenso gewinnt im 
Orlando Furioso IX 22f. der Herzog von Seeland Bireno bei einem freundschaftlichen 
Besuch die Liebe der holländischen Grafentochter Olimpia. 

2. In der Kudrun ist der Vater des abgewiesenen Freiers König der Normandie, 
bei Ariost dagegen König von Friesland. Friesland wird aber Kudrun 208 nachdrück- 
lich Hetels Herrscherbereich zugewiesen?. Wie mir der Entdecker der Cambridger 
Hilde-Handscrift, Leo Fuks, freundlicherweise mitgeteilt hat, herrscht in dem jiddi- 
schen Bericht Hetel nicht über Friesland. Auch dies spricht dafür, daß ursprünglich 
die Entführer der getreuen Braut von dort kamen und daß sich in der dem Kudrun- 
dichter und Ariost gemeinsamen Vorlage eine Erinnerung an die alten Kämpfe 
zwischen Holländern und Friesen erhalten hatte. 

3. Im Orlando Furioso* wird die getreue Braut von zwei tapferen Brüdern in einem 
Kahn entführt. Dies stımmt nicht zu unserm Kudrunlied, wo die Heldin aus wenig 
einleuchtenden Gründen in der Gewalt der Feinde gelassen wird, wohl aber zu der 
Darstellung, wie sie nach Droege5 die Vorlage unseres Epos gab: hier wurde Gudrun 


von zwei Helden in einer Barke geholt, ehe der Kampf um die Burg des Räubers . 


begann. 

4. R. Meißner hat 1923 darauf hingewiesen®, daß die berühmte geographische Ver- 
wirrung in der Kudrundichtung nicht dem oberdeutschen Dichter allein in die Schuhe 
geschoben werden darf: sie muß schon begonnen haben, als der Schauplatz aus der 
nordöstlichen Heimat der Hildensage in die Niederlande verlegt wurde’. Ariost hat, 
jedenfalls mit Hülfe von Seekarten, Ordnung in das Durcheinander gebracht; aber 
es hieße ihm und erst recht seinen Gewährsmännern zu viel zumuten, wenn man sie 
in Ortwins Königreich Horlant (Kudrun 1404, 1417, 1515, 1531) die Grafschaft Holland 
ermitteln lassen wollte®, besonders, wo die Ambraser Handschrift für das Land Hetels 
und Hildes sonst immer andere Namensformen hat: Hortland, Nortlant, Hortrich, 
a Horriche?. Wahrscheinlicher ist, daß er in seiner Vorlage schon „Holland“ 

and. 

Befremdlich ist Frenzels Meinung!®, Ariost habe sich mit der Entscheidung für den 
Namen Bireno statt Pruteno klanglich dem Namen Herwigs genähert: die Namen 
ähneln sich nicht einmal im Schriftbild, geschweige im Klang. Frenzel selbst will 
akustische Beziehungen nicht allzu ernst genommen wissen, stellt es aber frei, aus den 


1 Frenzel a. a. O. S. 164. 

2 Zeitschrift für deutsches Altertum 54, SS. 151, 165. 

8 vgl. GRM. 3 (1911), 145f. 

4 IX 37—43. 

5 a.a. O. SS. 147, 154, 157. 

6 Zeitschrift für deutsches Altertum 60, 135f. 

? s. Frings, Zeitschrift für deutsches Altertum 61, 195, 
8 s. GRM. 3 (1911), 144 Anm. 1. 

% s. Martin zu Kudrun 204. 

10 2.a. 0.8.1683. 
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von Ariost für seine Heldin erwogenen Namen Artulla, Hispulla noch das u Gudruns 
herauszuhören!!. Er vergißt, daß, bis auf 4 Stellen in den ersten 28 Strophen der 
Gudrunerzählung, der Name in der Ambraser Handschrift immer mit au-Laut ge- 


'schrieben wird. 


Andererseits hält er Jungandreas’ Vermutung, der Name Arbante bei Ariost 
beruhe auf einem Armand seiner französischen Vorlage, dadurch für widerlegt, daß 
der Dichter nicht einfach Armand in Armando verwandelt, sondern zuerst zwischen 
den Namen Olbante und Arbate für den abgewiesenen Königssohn geschwankt habe, 
um sich erst zuletzt für Arbante zu entscheiden!?. Aber Ariost hat ja auch aus Herwig 
nicht Arrigo oder etwas Ähnliches gemacht, sondern Bireno über Pruteno, und gerade 
Frenzel müßte die Entscheidung für den Namen Arbante als klangliche Annäherung 
an den „entsprechenden Rollenträger“ der französischen Vorlage gelten lassen!?. 

Einfluß der Ambraser Handschrift auf die Erweiterungen des Orlando Furioso sucht 
Frenzel auch für die Ullania-Episode (Orlando Furioso XXXIJ, 50ff., XXXIII, 66ff., 
XXXVI, 26ff.) und ihre Vorstufe wahrscheinlich zu machen!*. Aber bis auf die eine 
schon GRM. 1911 herausgestellte Übereinstimmung, daß die schöne Königin, die sich 
nur dem vermählen will, der sich im Kampf als der Stärkste erwiesen hat, auf Island 


wohnt, hat die Ullania-Episode mit der Brunhildenerzählung des Nibelungenliedes 


nichts gemein. Die drei königlichen Prahlhänse (Orlando Furioso XXXIII, 71), die 
die Botin der Königin begleiten und von Bradamante aus dem Sattel gehoben werden, 
erinnern wirklich nicht an Gunthers Begleiter Siegfried, Hagen und Dankwart oder 
an die Dreizahl der Kampfproben?®, und der goldene Schild, der Ullania am Sattel 
hängt und den Karl der Große dem Ausbund aller ritterlihen Tugenden verleihen 
soll, hat nichts mit dem gewaltigen Schilde Brunhilds zu tun, den vier Männer kaum 
tragen können und dessen Mächtigkeit selbst Hagen außer Fassung bringt. Ariosts 
isländische Königin will nur ihre Freier miteinander um sie kämpfen lassen, Brunhild 
verteidigt ihr Magdtum selber und nimmt den Unterliegenden das Leben. 
Jungfrauen, die sich überhaupt nicht oder nur ihrem Besieger vermählen wollen, 


begegnen uns schon in der griechischen Sage: Atalante bei Hyginus (fabulae 185) u. 


a.!e, Pallene bei Nonnos (Dionysiaka 48, 91f.) — Niederlage bringt auch hier dem 
Freier den Tod — und in Tausend und einer Nacht — wohl nach griechischem 
Vorbild — in der 142. Nacht. Im Orlando Furioso selbst erreicht Bradamante, um 


11 a.a. ©. S.164. Pio Rajna gab als ursprüngliche Namen Aquilla, Artilla an; vgl. 
GRM. 28 (1940), 163 Anm. 5. 

12 2.a.0. S. 164. 

13 Ein sehr auffälliger Anklang ist Frenzel entgangen: Nach seiner Angabe S. 163 
hieß Birenos Herzogtum zunächst Olsazia. Dieser Name erinnert an Holzane 
(Kudrun 1089) und noch mehr an die Holzsaeze (Kudrun 1374; 1415). Aber Land 
und Leute unterstehn in der Kudrun nicht wie im Orlando Furioso dem Verlobten 
der Heldin, sondern Lehnsleuten ihres Vaters. Es ist nicht abzusehn, wieso diese 
nur dreimal und ohne sonderliche Hervorhebung auftretenden Land- und Stammes- 
bezeichnungen Ariost überliefert worden sein sollten, zumal sie wegen des der 
deutschen und der italienischen Form gemeinsamen o kaum auf Elsaß, Alsace 
zurückgehen dürften. Die klangliche Übereinstimmung ist wohl nicht wichtiger zu 
nehmen als die zwischen Horant und Orlando, die in Charakter und Taten einander 
so fern stehen, daß sie Ariost nicht verlocken konnten, ihre Gestalten zu „identi- 
fizieren“ (Frenzel a. a. O. S.162f. — seinen Aufsatz im Giornale italiano die 
Filologia III, 4, 1950 habe ich nicht einsehen können). In der Kudrun tritt Irolt 
oft mit Morunc auf (Martin zu Kudrun 231), im Orlando Furioso zweimal (TV 40 
und XXII 20) Iroldo mit Prasildo: so leicht können sich durch Zufall Ähnlichkeiten 
einstellen. 

14 2.a. 0. 165f. 

15 Frenzel a. a. O. S. 164f. 

16 Pauly-Wissowa, Real-Enzyklopädie II Spalte 1890. 
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r Ehe zu entgehen, von 
tin folgen müsse, der sich 


- In dieser Vergünstigung wird man nur 1e Abwandlu: 
zu sehen haben. Aber Frenzel?® glaubt wiederum an Zusamm« 


- N 
lungenlied, wenn dann Ruggiero in der Rüstung Leones, seines Lebensre | 
diesen Freund die eigene Geliebte, Bradamante, erstreitet!?. Ta Er 
ee Pio Rajna hatte in diesem Rüstungstausch eine gewisse Ähnlichkeit mit dem Gestal- 
= tentausch zwischen Sigurd und Gunnar in der nordischen Sage entdeckt. Und Pio | 
Rajna behält gegen Frenzel Recht: Ruggiero erscheint wie Sigurd in der Gestalt des 
»- Freundes, Siegfried hingegen macht sich durch die Tarnkappe unsichtbar; Ruggiero 
_ und Bradamante lieben sich wie in nordischer Überlieferung Sigurd und Brynhild; 
von einer Liebe zwischen Siegfried und Brunhilde konnte Ariost aus unserm Nibe- 
lungenlied nichts erfahren. 

Frenzel möchte auf keinen Fall den „Bezug zwischen den Nachträgen und dem 
Nibelungenlied überschätzen“2°, Dennoch kann er sich nicht versagen, die Reise 
Ruggieros über Maas und Rhein ins Ungarland und den Rhein-Donau-Zug in den 
Cinque Canti mit der „epischen Fahrbahn“ zu vergleichen, „die an Siegmunds Hof 
beginnt und im Heunenlande endet“. Aber hätte Ariost wohl ihm ein aus dem Nibe- 
lungenliede bekanntes Worms übergangen, während er in den Cinque Canti Basel, 
Speyer, Nürnberg verzeichnet? 

Frenzel hat das Verdienst, eine für die Gudrun- wie für die Ariostforshung 
wichtige Frage von neuem aufgeworfen und sachkundig untersucht zu haben. Seine 
Antwort löst die vielen Rätsel nicht. Vielleicht führen seine weiteren Untersuchungen 
oder die von Leo Fuks in Aussicht gestellte Veröffentlichung der Cambridger Hilde- 
Hs. zur Erhellung des Dunkels. Geklärt werden müßte auch erst einmal, ob sich um 
1500 die Italiener überhaupt um altdeutsche Versdichtung gekümmert haben, ob 
Ariosts Gewährsmänner imstande waren, mittelhochdeutsche Dichtung in Hans Rieds 
Umschrift zu verstehn, und was sie hätte veranlassen können, sich gerade eines in - 
Deutschland wenig bekannten Epos mit besonderer Liebe anzunehmen. 

Otto Grüters (Düsseldorf). 


. . u 
nn ee han oma 


17 Orlando Furioso XLIV, 70. Um dies Motiv nicht vorwegzunehmen, könnte aller- 
dings Ariost in der Ullania-Episode auf Wettkämpfe mit der Königin selbst ver- 
zichtet haben. 

87 a,.2: 0, 8.173, 

1% Orlando Furioso XLV, 67ff. 

2072.:2..0.8,.174, 


II. ARIOST UND DIE AMBRASER HANDSCHRIFT | 


Gegen meine Auffassung von der Herkunft der germanischen Sagenstoffe bei Ariost 
erhebt Otto Grüters Einwände, bevor es mir möglich war, weiteres Material zu dieser 
Frage mitzuteilen, das die Beziehungen zwischen Ferrara und dem deutschen Huma- 
nismus zur Zeit Ariosts betrifft. Hier möchte ich in äußerster Kürze soviel davon 
heranziehen, als zur Klärung der vun Grüters aufgeworfenen spezifischen Fragen dien- 
lich sein kann. 

Zunächst muß ich berichtigen, daß ich GRM N. F. 5 (1955) nicht nur das Verhältnis 
zwischen den Parerga des Orlando Furioso und dem Kudrunlied, sondern auch den 
Nibelungen untersucht habe, wobei mir allerdings entgangen ist, daß auch Grüters 
schon GRM 3 (1911) den Anklang der Ullania-Episode an die Brunhilderzählung 
festgestellt hat. Das war nicht Absicht, sondern ich hatte seinen Aufsatz, den ich fünf . 
Jahre früher für die Olimpia-Episode gebraucht hatte!, nicht mehr zur Hand, habe 


! L’episodio di Olimpia e una sua fonte nordica, Giornale Italiano di Filologia 
(im folgenden kurz GIF), III, 4—1950. 
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aber damals wie neuerdings auf sein bedeutendes Verdienst, die Analogie zwischen 
Olimpia und Kudrun als erster aufgezeigt zu haben, ausdrücklich hingewiesen, wie es 
ja überhaupt mein Bestreben war, endlich auch für die Ariostforschung die Folge- 
rungen aus dieser Entdeckung zu ziehen. 

Die Beziehungen Ariosts zu Karl V., die Grüters ebenfalls schon erwogen hat?, 
kommen für die Herkunft dieses Stoffes allerdings nicht mehr in Frage, obgleich sie, 
wie ich gezeigt habe, auf die Gestaltung der Episode eingewirkt haben?. Ich kann 
mich der Gründe nicht entsinnen, die Grüters dagegen aufführt, ein entscheidender 
Grund ist aber von meiner Seite der, daß die Geschichte von der wehrhaften isländi- 
schen Königin bei Ariost auch schon in dem Fragment der Regina Elisa vorkommt, 
das nach einmütiger Auffassung der besten Ariostkenner um 1519 entstanden ist?, also 
ein gutes Jahrzehnt früher. Damit rückt Ariosts erste Begegnung mit seinen germani- 
schen Stoffen noch in die Zeit Maximilians zurück und vor allem in die unmittelbare 
Nähe des Riedschen Heldenbuchs, das 1516 oder 1517 fertiggestellt wurde. 

Das konnte Grüters 1911 noch nicht wissen, da das Elisa-Fragment erst 1929 ent- 
deckt wurde, doch muß ich bemerken, daß er von der chronologischen Bedeutung 
dieses Fundes auch jetzt noch keine Notiz nimmt. Ich kann mich dabei des Eindrucks 
nicht erwehren, daß ihm die zeitliche Nachbarschaft des Fragments zum Ambraser 
Heldenbuch doch nicht ganz geheuer ist, denn ich wüßte es mir sonst nicht zu erklären, 
warum er die Herkunft der isländischen Jungfrau plötzlich in der Antike sucht. Man 
kann es doch wirklich nicht als Zufall auffassen, daß Ariost diese Amazone zweimal 
ausgerechnet nach Island versetzt, ebensowenig wie es Zufall sein kann, daß er Olim- 
pia in Holland beheimatet, und darum läßt sich auf dıesem Wege auch die Tatsache 
nicht entkräften, daß dem gemeinsamen Vorkommen des Kudrun- und Brunhilden- 
stoffes bei Ariost die Ambraser Handschrift als einzige gemeinsame Quelle entspricht. 

Bedenklicher sind die Abweichungen der Olimpia-Episode von der Ambraser 
Quelle, die Grüters unter 1), 2) und 3) feststellt und die mit der von Droege erschlos- 
senen „älteren“ Kudrundichtung übereinstimmen sollen, Ich muß dabei voraussetzen, 
daß Droege, dessen Aufsatz ZdA 54 mir leider nicht zugänglich war, nicht auch 
seinerseits schon Ariost für seine Rekonstruktion herangezogen hat, für die es ja 
meines Wissens bis heute keine direkten Zeugnisse gibt. Kürzungen des ewigen 
Schlachtgetümmels wird man dem Dichter, der den ganzen Stoff auf einige Dutzend 
Strophen reduzierte, aber auf alle Fälle zugestehen dürfen, zumal er den Mohren- 
feldzug Herwigs gleich bei Beginn der Bekanntschaft Birenos mit Olimpia beibehält. 
Ich bin auch nicht einmal sicher, ob sich nicht in den Worten Olimpias „(gli amori) 
con poca guerra me gli fer captiva“° eine Anspielung auf den Brautkampf verbirgt, 
der in der Ambraser Kudrun „durch der frouwen liebe gescheiden wart“’. 

Was Olimpias Entführung im Kahn betrifft, so wundert es mich, daß Grüters nicht 
auch auf das Ereignis hinweist, da bei Ariost den Anlaß dazu gibt, das Mädchen in 
Sicherheit zu bringen, nämlich die Ermordung des Brauträubers Arbante auf Geheiß 
Olimpias, eine Tat, die noch weit mehr aus dem Rahmen des Kudrunliedes fällt als die 
Flucht im Kahn. Ich habe diese wie auch andere wesentliche Abweichungen von der 
Amabraser Kudrun, so die Gefangennahme Birenos und den Tod des Bruders, schon 
früher erwähnt®. Stimmen diese Ereignisse auch zur älteren Dichtung? 

Ein Motiv, das dagegen in der älteren Dichtung, besonders aber, wie auch W. Jung- 
andreas bestätigt?, in ihren vermutbaren französischen Zweigen eine zentrale Rolle 


2 0.8.76. 

3 GRM N.F.5 (1955), 167—9. 

* Ibid. S. 166. 

b2 01.8277: 

86 O.F. IX, 23. 

7 12, 653. 

8 GIF 1950, S. 293ff. 

% Die Gudrunsage, Göttingen 1948, S. 84. 


BER Kine eh N ER schöne Wä 
nach Erhebungen von Gaston Paris un Me 
Ballade, in der spanischen Romanze Don Bueso und in Mae pi 
_ von der „sorella vendicata“ vor!®. Bei Ariost fehlt aber gerade diese 
scheint deshalb sein Verhältnis zur älteren Kudrun zumindest ebenso pichläinsk 
zu sein wie das zum Ambraser Liede. Schließlich wird man dem Dichter auch ei 
Freiheiten in der Bebandlung seines Stoffes einräumen müssen, sei es weil hier Or- 
lando die Rolle des Befreiers übernimmt, sei es daß die Nachrichten, die er von dem 
Kudrunlied erhalten hatte, schon recht lückenhaft und ungenau waren. Auf diese Enge 
komme ich noch zurück. 

Am schwersten wiegt Grüters’ Einwand, daß der Brauträuber Arbante aus Friesland } 
kommt und nicht wie Hartmut aus der Normandie. Das soll auf die alten Kämpfe 
zwischen Holländern und Friesen zurückgehen, deren Erinnerung sich in der „dem 
Kudrundichter und Ariost gemeinsamen Vorlage“ erhalten habe!!. Aber solche Kämpfe 
gab es auch zur Zeit Ariosts, und gerade damals soll Friesland unter seinem Häupt- 
ling Edzard Cirksena d. Gr. (1490—1528) „Ausdehnungspolitik i in großem Maße“ 
betrieben haben und auf den „Höhepunkt seiner Macht“ gelangt sein!?. Bei den 
Kämpfen der Friesen gegen das burgundische Holland und Maximilians Statthalter 
Albrecht von Sachsen kam es bei Leeuwarden 1498 zu einem der ersten größeren 
Artilleriegefechte der Neuzeit!?, das in Ferrara nicht unbekannt bleiben konnte, wo 
die Este mit ebensolcher Leidenschaft Geschütze bauten, wie sie Bücher sammelten, 
Damit würde es zum ersten Mal verständlich, warum Ariost gerade in die Olimpia- 
Episode eine für die Ritterwelt des Furioso ganz unzeitgemäße Feuerwaffe einführt 
und deren Funktionieren und verheerende Wirkung hier so ausführlich beschreibt. 
Der Anachronismus des „ferro bugio“ wäre damit als bestimmte zeitgeschicht- 
liche Anspielung enthüllt, wie solche Anspielungen für die Erweiterungen des Ge- 
dichts ja überhaupt charakteristisch sind. Ob man hinter dem Namen des Ariostischen 
Friesenherrschers Cimosco, der gleichfalls noch ungeklärt war, nun Cirksena vermuten 
darf, gehört zur Frage der „akustischen Beziehungen“ zu der ich weiter unten noch 
etwas zu sagen habe. 

Es ist erstaunlich, wie fruchtbar der von Grüters 1911 entdeckte Zusammenhang 
für die Ariostkenntnis ist, und ich darf wohl sagen, daß ihm für diese germanisch- 
romanische Goldader, gleich wer in der Frage der Herkunft Recht behalten sollte, 
nicht genug zu danken ist. Einstweilen führt sie mich aber zu weiteren zeitgenössischen 
Quellen Ariosts und zwar deutschen Quellen. Grüters vermutet, Ariost habe mit Hilfe 
von „Seekarten“ Ordnung in das geographische Durcheinander gebracht, das nach 
Meißner schon in der älteren Dichtung begonnen habe. Ich glaube, ich habe in der 
Bibliotheca Estense die Karte gesehen, die Ariost benutzt haben kann. Dort existiert 
seit 1493, spätestens aber 152014 ein Exemplar des „Liber chronicarum“ von Hart- 
mann Schedel, Nürnberg 1493, worin nebst allen „germanischen Provinzen“ und 
nordischen Ländern auch die Lage Hollands, Seelands und Frieslands genau be- 
schrieben wird!5. Der Foliant enthält am Ende eine doppelseitige Landkarte Deutsch- 
lands und des germanischen Nordens, die Ariost auch für den Reiseweg des Karls- 
heeres in den Cinque Canti gebraucht haben könnte, denn hier wie dort werden die 
Städte Basel, Speyer und Nürnberg aufgeführt, während gerade Worms fehlt, was ja 


10 Rev. Fil. Esp. 1933, S. 38. 

1.0.8.2; 

12 B. Gebhard, Hb. d. dt. Geschichte, Stuttgart 1955, II, 448. 

13 The Cambridge Modern History, I, 452—3. 

!4 Ich nehme an, daß die Chronik identisch ist mit dem Titel „Siti de Alemagna in 
latino coperto con pelle rossa con cartoni“, der schon in dem Inventar Ercoles I. 
aus dem Jahre 1495 (bei G. Bertoni, La Bibl. Est., S. 236ff. Nr. 440), vorkommt, da 
auch die Beschreibung zutrifft. 

15 Fol. 283 v. 
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Grüters mit Recht stutzig machte!®. Auf Nürnberg läßt die Karte genau wie die C. C. 
ohne Zwischenstationen das böhmische Gebirge und Prag folgen. 

Aber noch gewissere Anzeichen für die Benutzung zeitgenössischer Deutschland- 
literatur in lateinischer Sprache treten bei Ariost auf. Die Beschreibung Islands in der 
Regina Elisa, Str. 3, die sich dann mit ähnlichen Worten in der Ullania-Episode, 
XXXIL 51—2, wiederholt, klingt sinngemäß bis wörtlich an die Island-Stellen in den 
Germania-Dichtungen des Konrad Celtis an und zwar an folgende: Amorum Liber 
IV, 2, 5—8; Odarum Liber III, 6, 17—20; Germania Generalis 5, 24—307, Ich ver- 
gleiche: RE l’isola perduta di lä da Tile = OL: ultraque Tylen insula; RE oltre il 
gran polo = AL ad extremum quam videt unda polum; RE e il mar di gelo asisa 
= OL gelato in Oceano reperta est. Die Ariostische Schreibung Tile für Thule kann 
nur von Tyle kommen, wie Celtis es braucht, da lat.-gr. y ital. zu i wird. Auch die drei 
Völker, deren Könige Ullania begleiten, werden in der Germania Generalis genannt: 
Norvegos Dacosque regens Suedosque bibaces. Auch Celtis beschreibt AL seinen Reise- 
weg an Rhein und Donau entlang. Schließlich findet sich in der Celtis-Ode „Execrat 
Germanum inventorem bombardae“ (III, 8) ein Gegenstück zu Ariosts Verwünschung 
der Feuerwaffen in der Olimpia-Episode, worauf ich durch F. R. Schröders Topos- 
Studie „Vom Kupfergeschirr“!® aufmerksam wurde. Auch der ursprünglihe Name 
Pruteno für Bireno in der Olimpia-Handscrift kommt bei Celtis als brutenus für 
Preusse, preußisch vor (z. B.: Hic ubi Bruteno clara est Germania portu, GG 4). Die 
Celtis-Ausgaben, die Ariost benutzt haben muß, sind OL, Straßburg 1513, AL und 
GG zusammen, Wien 1515. Vermutlich sind sie von der Ungarnreise Ippolitos d’Este 
1517—20 aus Wien nach Ferrara mitgebracht worden, denn ein Exemplar der Hros- 
vita-Ausgabe von Celtis (1501) ist noch in der Bibl. Estense erhalten. 

Wenn Aricst zeitgenössische Literatur aus und über Deutschland konsultiert hat, um 
sich daran für die Elisa-, Ullania- und Olimpiageschichten geographisch zu orientie- 
ren, so muß auch aus den Sagen klar hervorgegangen sein, daß sie aus dem deutsch- 
germanischen Norden stammten, dem Bereich, der für die Italiener damals „Germania“ 
war, nicht aber aus Frankreich. Er muß das vor allem an den Namen der Länder und 
Personen erkannt haben, die deshalb noch nicht französisch umorientiert oder um- 
getauft sein konnten. Es ist auch das ein Grund dafür, daß die neuen Namen, die 
Ariost für seine italienischen Leser einführt, germanische Namen ersetzen oder 
klanglich abwandeln. Ich selbst habe ja an die „akustischen Beziehungen“, die mir 
Gıüters als „befremdlich“ vorwirft!? zunächst nicht recht glauben wollen, habe jetzt 
aber in deın Traktat „I romanzi“ von G. B. Pigna, Ariosts Freund und erstem Bio- 
graphen, ein Zeugnis gefunden, das mir diese Methode des Dichters in der Erfindung 
neuer Personennamen überraschend bestätigt. Hier sagt er zum Thema „fingimento 
dei nomi“ in bezug auf Ariost: „Fingevansi con simiglianza ö alle lettere ö al senti- 
mento (hier im Sinne von „Klang“, sentire = hören) prossimo alle lettere; come in 
uno che sia detto [’Orbo: che da noi.chiamato sarä Obro, 6 Boro, 6 Robo, e per altra 
via cambiando una vocale in un’altra. Ma meglio & ancora che una voce si formi, che 
simile sia a quella che & la vera“?°,. Demnach hat also Ariost Konsonanten umgestellt 
und Vokale vertauscht, jedoch zugleich versucht, „simiglianza“ zu wahren. Auch wenn 
Pigna anschließend über die Ländernamen bei Ariost sagt, er habe dafür die Bezeich- 
nungen eingesetzt, die man „heute“ brauche, so trifft das auf die Parerga und ins- 
besonder auf „Holland“ für „Hortland“* usw. zu: „I veri poco astretto (astringere 
hier: in die Enge treiben, zu schaffen machen) hanno l’Ariosto, perciö che egli i paesi, 
e le regioni, e le parti loro ha nominato secondo c’hoggi si chiamano“*!. 


18 0. S. 78. 

17 Ich zitiere nach der Ausg. F. Pindter, Leipzig 1934. 
18 GRM N.F.5 (1955), 244. 

1 0.8.76. 

20 Venedig 1554, S. 117. 

21 Ibid. 
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| das Elis ziehu ‚wische 
und dem kaiserlihen Dichtungs- und Gelehrtenbetrieb. Ich hatte shon 5 


den Verdacht, daß Joachim von Watt (Vadianus), der 1508—18 an der Universität 


E v e R h ir W- 
a-Fragment verweist, ergeben sich vielfältige Beziehungen z 


Wien Poetik lehrte, als Mittler in Frage käme, da er in seinem Traktat „De poeti 
et carminis ratione“, Wien 1518, zum ersten Mal auch altdeutsche Dichtung 


und einzelne Heldenlieder erwähnt, nach J. Nadler das Gudrunlied gekannt haben 


soll®® und überhaupt als Nachfolger und Verehrer des Celtis und als poeta laureatus 


Maximilians die germanisierenden Tendenzen des deutschen Humanismus an der 


Universität Wien fortführte und auf das Literarhistorishe wandte. Dieser Verdacht 


hat sich inzwischen erheblich verstärkt, da die Quellen über Watt, so die Biographie 


seines Zeitgenossen Johannes Keßler und die Vadianische Briefsammlung St. Gallen 


ausweisen, daß er mit zahlreichen italienischen Gelehrten, insbesondere dem Ferrareser 
Dichter-Philologen Celio Calcagnini (Celius) und dem in Ferrara lehrenden Vicen- 


tiner Historiker und Übersetzer Nicold Leoniceno (Leonicenus) in freundschaftlicher 
Verbindung stand®*. Diese beiden hatte er in Wien kennengelernt, wo Leoniceno wie 
auch vor ihm schon der Bolognese Angelus Cossus Latein und Griechisch unterrichtet 
hatte. Es waren Universitätskollegen Watts. Etwa 1519/20 ist Leoniceno wieder in 


Ferrara am Estensischen „Collegium“ und bezeugt in einem Brief an Watt in Wien, 


er habe viele deutsche Schüler in Italien, darunter einen Schüler Watts namens Chri- 
stophorus, den ihm dieser besonders empfohlen und der bei ihm promovieren wolle. 
Auch erklärt er darin seine Verbundenheit mit Watt und der „patria Germaniae“2, 
Noch wichtiger als L. und seine Schüler ist für unsere Sache Celio, weıl er gleichzeitig 


zu Watts Ferrareser Freunden und Bewunderern gehörte wie auch mit Ariost inenger 


Freundschaft verbunden war?®. Er war als Philologe, Historiker, Naturwissenschaftler 
gleichermaßen bedeutend und gilt sogar als Vorläufer des Kopernikus. Seine Freund- 
schaft mit Watt rührt davon her, daß er Ippolito d’Este anstelle Ariosts, der sich von 
der Strapaze „gedrückt“ hatte, auf der Ungarnreise 1517—20 begleitete?”. Dabei ist 
er mit Watt, wie aus einem Brief von dessen Bruder Melchior hervorgeht?®, im Winter 
22 5.298. 

23 Lg. d. dt. Stämme u. Landschaften, I, 376. 

2! ]. Keßler, Das Leben ]J. v .Ws., übers. v. E. Götzinger, St. Gallen 1895, $. 13. 

25 Der Brief lautet im Auszug: Plura omnio sunt, quae me ad te amandum compellunt: 
primum similitudo studiorum, deinde patria Germaniae, ex qua multos habui in 
Italia discipuli, qui in patriam reversi meum nomen non mediocribus laudibus illu- 
strarunt.... Christophorum discipulum tuum, quem mihi tuis litteris commendasti, 
eo favore, quo potui, sum prosecutus, adhibuique omnem operam, ut a collegio 
Ferrariensi gradum doctoratus in artibus (verderbt). Vadiansche Briefsammlung, 
“ E. Arbenz, in Mtlgen. z. vaterl. Gesch. St. Gallen 1891, XXIV, 3. Folge IV, 
3. 225—6. 

2° Die Freundschaft ist biographisch reich verbürgt durch Catalano, Luzio-Renier, 
Baruffaldi, L. Barotti u. a.; Ariost nennt Celio auch mehrfach im O. F. und in der 
„Sat. ad Alessandro“. Von Celio stammt in seinem Gedicht „Equitatio‘“ (um 1508) 
der erste Hinweis auf Ariosts Arbeit am O. F. wie auch die Grabscrift für den 
Dichter. Er soll auch im Heere Maximilians gedient haben. 

°" Als Reisebegleiter Ippolitos 1517—20 einwandfrei verbürgt durch Luzio-Renier, 

Coltura e Relazioni lett. d’Isabella d’Este, Giorn. Storico d. Lett. Ital. XXX — 1900 

8.242, M. Catalano, Vita di L. Ariosto, I, 451 u. a.; Catalano bezeugt auch, daß 

A. von Celio Bücher lieh. 

Melchior schreibt seinem Bruder am 25. April 1518 aus Krakau: „Nuptiarum pom- 

pam celebrem admodum Corvinus, Dantiscus, Agricola, Ursinus et omnium doctis- 

simus ille Celius carmine hominibus vulgabunt (Es handelt sich um die Hochzeit 
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1517/18 in Wien zusammengetroffen, als Vadianus eben mit der Herausgabe des 


erwähnten Traktats beschäftigt war. Auch auf Celio muß Watt den stärksten Eindruck 


gemacht haben, wie Melchiors Anm. 28 zitierter Brief bezeugt. Im April 1518 ist Celio, 


_ wie aus dem gleichen Brief hervorgeht, in Krakau bei der Hochzeit Sigismunds I. von 


Polen mit der Mailänder Prinzessin Bona Sforza, wo er mit zahlreichen Gelehrten 
aus Deutschland, Polen und Ungarn zusammentrifft. Auch hier war Gelegenheit, das 
Neueste vom deutschen Büchermarkt zu erfahren. Im Frühjahr 1920 kehrt auch Celio 
wieder nach Ferrara zurück, und zweifellos war er es in seiner Eigenschaft als Ippolitos 
Begleiter für Festreden, -gedichte und gelehrte Angelegenheiten, der aus Wien 
die von Ariost benützten Celtis-Werke mitbrachte, wie auc ein Exemplar des eben 
erschienenen „Teuerdank“ Maximilians (1517) und die Estensische Handschrift (E) von 

-Gottfrieds Tristan von dieser Reise stammen müssen?®. So war auch schon durch Pan- 

“ dolfo Collenuccio im Jahre 1492 ein Schub deutscher Bücher nach Ferrara gekommen, 
als dieser Humanist bei der Abordnung der Ferraresen unter Francesco Ariosti, die an 
der Hochzeit Maximilians mit Bianca Sforza in Innsbruck teilnahm, die gleiche Rolle 
spielte wie Celio bei Ippolito. Von dieser Lieferung sind heute noch erhalten die frü- 
her erwähnte Ungarnchronik des Thwrocz®°, die Schedelsche Chronik und ein umfang- 
reiches, handschriftliches deutsch-italienisches Wörterbuch mit tirolisch-emilianischer 
Dialektfärbung, während ein für uns besonders interessantes Werk, das ein Bücher- 
verzeichnis des Herzogs Ercole I. aus dem Jahr 1495 als „Tenori todeschi in canto“ 
registriert, vermutlich also eine deutsche Liederhandschrift, nicht mehr auffindbar 
ist?!. Bei dem Umzug der Estensischen Bibliothek nach Modena im Jahre 1598 ging 
viel verloren, dabei wahrscheinlich auh noch andere deutsche Drucke und Hand- 
schriften. s 

Die Estensischen Herzöge haben um 1500 also auch deutsche Bücher gesammelt, 
wenn ihr Interesse daran auch vorwiegend bibliophiler Natur gewesen sein mag. 
_ Die Drucke waren kostbar und zum Teil mit Stichen von Dürer und Wohlgemuth aus- 
gestattet. Aber gerade darum wäre es verwunderlich, wenn man am Hofe der Este 
nicht auch etwas von dem bedeutendsten bibliophilen Unternehmen Maximilians ge- 
wußt hätte, zumal man kurz nach seinem Erscheinen auch schon den Teuerdank besaß. 
Als einziges Werkexemplar ist die Ambraser Handschrift gewiß nie nach Ferrara 
gelangt, aber um sich Nachrichten darüber zu verschaffen, brauchte der italienische 
Mittelsmann nicht, wie Grüters verlangt, „mittelhochdeutsche Dichtung in Hans Rieds 
Umschrift zu verstehen“??, denn mit seinen deutschen Freunden verständigte er sich 
lateinisch. Gerade Celio scheint übrigens, wie Luigi Barotti in seiner Ferraresischen 
Literatur-Chronik bezeugt, dafür bekannt gewesen zu sein, daß er mit „bewunders- 
würdiger Bereitwilligkeit für andere Studien unternahm“: „Sono di maraviglia le 
fatiche, e gli studj, che intraprese per altri, e la prontezza, colla quale vi si sotto- 
mise“33, 

Ich vermute also, alles zusammenfassend, daß die germanischen Sagenstoffe bei 
Ariost über den deutschen Humanismus, genauer über die Begründer der germanisti- 
schen Studien in Wien und deren italienische Freunde nach Ferrara gelangt sind. 
Das ist im Bilde des literarischen Italien um 1500 zweifellos ein Ausnahmefall, ünd 
Grüters’ Frage, „ob sich um 1500 die Italiener überhaupt um altdeutsche Versdichtung 


Sigismunds I. von Polen mit Bona Sforza). Cricii versum, ut puto, legisti. Celius 
non satis laudare te potest unquam; usque adeo Vadianum suum et amat et admira- 
tur.“ Ed. cit. S. 215. 

29 Beides in der B. E. erhalten. Doch erscheinen die Bücher noch nicht im Verzeichnis 
1495. 

»® GRMN.F. 5 (1955), 175. 

31 Das Wörterbuch stammt aus der Mitte des 15. Jh.s und ist wahrscheinlich das erste 
deutsch-italienische Wörterbuch überhaupt. 

32 Ms. S.6. 

3) Memorie Istoriche di Lettarati Ferraresi, Ferrara 1793, I, 297. 
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” utsame des Falles scheint mir eben da liegen, daß eine solc 
deutscher Gelehrsamkeit und Dichtung im Zeitalter Maximilians wed 
Romoder N eapel vorkommen konnte, sondern nur in Ferrara, wo besondere po 
geographische und geistige Verbindungen sowohl mit dem Westen wie m | 
Norden Europas vorhanden waren und auch eigene literarische Tendenzen bereit n, 
die, wie G. Toffanin feststellt, schon viel mit dem gemeinsam haben, was man he 
„Romantik“ nennt, so die sentimental-ironische Neigung zur mittelalterlichen Tele n- 
wei, der Versuch einer Gleichstellung des modernen „romanzo“ mit der antiken 
5 ' Epik, ein gewisser europäischer Universalismus der literarischen Kultur. Dafür bietet 
das literarästhetische Schrifttum Ferraras zur Zeit Ariosts, besonders das schon er- 
wähnte Traktat Pignas über die Romane, noch manche interessanten Aufschlüsse, di a 
einer besonderen Studie wert wären. 
So ergibt unsere Streitfrage immer neue interessante Gesichtspunkte und ich möchte 
die Behauptung wagen, daß sie sich geradezu als Musterfall einer Arbeitshypothese 
erweist, deren Begründung wir Grüters zu verdanken haben. Darum wäre es fast 
zu bedauern, wenn sie doch einmal „restlos“ geklärt werden sollte. Allerdings besteht 
für eine solche probatio plena auch wenig Aussicht, denn wenn es sih um „Nachrih- | 
ten“ gehandelt hat, so dürften diese endgültig verschollen sein, sei es daß sie aus 
mündlichen Mitteilungen oder schriftlichen Aufzeichnungen bestanden. Wir werden. 
wohl auch weiterhin auf das Abwägen von Gründen und Gegengründen angewiesen. 
sein. Doch schließen meine Gründe nicht aus, daß die gelehrten Kenner der Riedschen 
Sammlung auch deren Quellen gekannt haben und daß sich Einzelheiten älterer Fas- 
sungen auf diesem Wege mit den Nachrichten vermischt haben, die Ariost durch das 
sprachliche Medium des Lateinischen vermittelt wurden. Diese Vermutung könnte 
zu einer Annäherung der Standpunkte und damit vielleicht zu einer Lösung ses | 
Frage führen. | 
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KLEINER BEITRAG 


ZU WALTHERS TEGERNSEESPRUCH 


Den vielbehandelten Waltherspruch 104, 23 hat kürzlih K.K. Klein noc einmal | 
‘einer ausführlichen und mit reichem historischem Material versehenen Betrachtung 
unterzogen!. Seine neue Deutung ruht auf zwei Pfeilern: erstens werden v. 30ff. ent- 
schieden auf das Wassernehmen nach Tisch bezogen und in dem Sinne verstanden, 
man habe Walther an einem Tisch abgespeist, wo hinterher keine ‚twehele‘ zum 
Abtrocknen der Hände gereicht worden seien, also an einem den Minderrangigen 
vorbehaltenen Nebentisch, vielleicht sogar an der mensa pauperum; und zweitens 
wird für den Ausdruck v. 28 und mich sö vil an frömde liute läze die Bedeutung „und. 
mich zu fremdem Volk (gemeint seien die Tegernseer) so sehr herablasse“ voraus- 
gesetzt und im Anschluß daran vermutet, diese Äußerung stelle Walthers widerswanc. 
für die kränkende und entwürdigende Behandlung dar. Zum ersten Punkt wird man 
vielleicht bemerken dürfen, daß diese Auslegung zwar möglich, aber nicht zwingend. 
ist; den zweiten hingegen halte ich für ganz unannehmbar: ein mhd. sich lüzen an! 
Zur Spruchdichtung und Heimatfrage Walthers von der Vogelweide. Beiträge zur 

Waltherforschung. Schlern-Schriften Nr. 90. 1952. (Dort S. 11—39.) — Von mir im, 
Folgenden nicht näher verzeichnete Literatur ist bei Klein angegeben. 
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in der Bedeutung „sich herablassen zu“ ist durch Kleins Ausführungen S. 21 in keiner 


Weise wahrscheinlich gewerden, und nichts berechtigt uns dazu, an unserer Stelle von 
der allgemein mhd. Bedeutung des Ausdrucks = „sich verlassen auf“ abzugehen. 


- Damit dürfte die Stichhaltigkeit von Kleins Auffassung des Spruchs jedoch entschei- 


dend in Frage gestellt sein. Sind wir weiterhin auf Rätselraten angewiesen? 

Mir scheint, in der gesamten Forschung sei ein Moment ungebührlich zurück- 
getreten: es betrifft die crux v. 27f. Alle kritischen Ausgaben unserer Tage haben 
sich hier Lachmanns Vorschlag: daz ich mich selben niht enkan/verstän und 
mich sö vil an frömde liute läze zu eigen gemacht, den auch Klein übernimmt?. Daß 
dieser Vorschlag im Hinblick auf den hs.lihen Befund: daz ich mich selben niht 
entstan Und mich usw. C rein philologisch eine annehmbare Lösung darstellen könnte, 


soll hier nicht bestritten werden, aber vermag der von Lachmann hergestellte Wort- 


- laut seinem Sinne nach wirklich den logischen Ansprüchen des gedanklichen Zusam- _ 


menhangs zu genügen? Es ist schwer vorstellbar, wie mit seiner Hilfe der nach 
allgemeiner, berechtigter Anschauung zwischen den beiden Gliedern des daz-Satzes 
erforderte Gegensatz zum Ausdruck gebracht werden sollte, und das Dilemma, ja die 
Unmöglichkeit erhellt denn auch deutlich aus den Wiedergaben der Stelle bei den 
verschiedenen Kritikern, die es sämtlich der notwendigen Entgegensetzung wegen 
mit dem Lexikalischen und teils auch mit dem Syntaktischen nicht so genau nehmen: 
„daß ich mich selbst nicht leiten kann“ (Simrock), „daß ich auf meinen eigenen Ver- 
stand so wenig gebe“ (Pfeiffer), „daß ich nicht nach eigener Einsicht handele“ (Wil- 
manns-Michels), „daß ich nicht nach meinem eigenen Urteil gehen kann“ (Böhm) 
— es ist wohl ausgeschlossen, daß der Satz daz ich mich selben niht enkan verstän 
eine dieser Bedeutungen haben kann. Burdach meint, Walther verspotte sich hier ob 
seiner Wunderlichkeit, „die ihn, der sich selbst nicht verstehe, so viel zu fremden 
Leuten treibe“, was Jellinek als eine zu moderne Auslegung empfindet; doch stellt 
Burdach damit wohl auch die Syntax auf den Kopf. Jellinek selbst, der Lachmanns 
Vorschlag eine eingehende und teils fruchtbare Analyse hat angedeihen lassen, will 
die Stelle folgendermaßen verstehen: „Ich kümmere mich nicht um meine Angelegen- 
heiten, sondern lasse Fremde mit mir schalten und walten“, wodurch er sich aber im 
Hinblick auf beide Sätze über das lexikalisch Vertretbare nicht unerheblich hinweg- 
setzt‘. In diesem wie in einer Reihe der anderen Fälle beruht die Wiedergabe im 
übrigen auf der Ansicht, die frömden liute seien mit jenen (v. 23: man) identisch, die 
Walther daz häs in Tegernsee empfohlen hatten, wobei die Kritiker dann freilich be- 
denkenlos in den zugrundegelegten Wortlaut hineinlesen, was sie auf Grund jener 
Ansicht herauslesen zu müssen glauben. Ganz abwegig dürfte Kleins Übersetzung 
sein: „Ich verstehe im Grunde genommen selbst nicht, warum ich mich zu fremdem 
Volk so sehr herablasse“; sie verkennt u. a. die ganze Konstruktion des vorliegenden 
Satzzusammenhangs. Man gewinnt bei alledem nachgerade. den Eindruck, die For- 
schung habe ganz vergessen, daß es sich an der fraglichen Stelle ja nicht um ein Stück 
originalen Texts, sondern bloß um eine Vermutung im Hinblick auf die ursprüngliche 


 Textgestalt handelt, und daß wir insofern keineswegs genötigt sind, uns damit 


abzufinden. Vielmehr muß sie natürlich aufgegeben werden, falls sie ihre Aufgabe 
nicht einwandfrei löst. 


2 Außer an Lachmann-Kraus (1950!) denke ich an die Ausgaben von Paul-Leitzmann 
(1953°) und F. Maurer: Altdt. Textbibl. Nr. 43, 1955. — Von den mit Lachmanns 
Auffassung nicht in Einklang befindlichen Ansichten Pauls und Plenios kann ich 
hier um so eher absehen, als die Differenzen für den Sinn der Stelle ohne Belang 
sind. 

3 Zu Walther, PBB 49, 1925, S. 101ff. (dort S. 104ff.); dazu beifällig C. von Kraus: 
Walther von der Vogelweide. Untersuchungen. 1935, S. 379. 

4 Und im übrigen auch ein wenig glaubwürdiges Waltherbild vor Augen stellt: daß 
Walther just der Mann gewesen sei, der Fremde mit sich habe „schalten und wal- 
ten“ lassen, wird wohl niemand so leicht anerkennen wollen! 
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im Sinne hat, also ‚ungegessen‘, mit nassen Händen, von der Tafel scheiden mußte; 
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entnehmen lassen. Zunächst doch zweifellos dies, daß es Walther mi m Besuch < 
ihm gerade wegen ihrer ‚Hausehre‘ berühmten Abtei ausschließli ı darauf angeke 
men ist, sich ihre Gastlichkeit zunutze zu machen; ferner, daß ihm sein Vorhaben — aus | 
ungenannten Gründen — mißglückt ist. Das Fazit aus diesem Mißgeschick zieht er in 

der Selbstbetrachtung v. 26ff. und wirft sich hier u. a. vor, daß er sich so sehr auf | 
fiemde Leute verlasse. Das zu erwartende negativ ausgedrückte (vgl. v. 27: niht!) 
Gegenstück zu diesem Gedanken aber würde nun in Ansehung des ganzen Zusammen- 


hangs etwa zu lauten haben: ‚daß ich nicht für mich sorgen kann‘, was ins Mhd. über- 


setzt auf folgenden Wortlaut hinführen könnte: daz ich mich selben niht enkan F 
begän (und mich sö vil an frömde liute läze). Läßt sich nun diese Lesung auch 
philologisch nicht exakt verifizieren (was insbesondere im Hinblick auf C-Lesarten 


‚freilich oft genug eine hoffnungslose Aufgabe darstellt, zumal dann, wenn gleichzeitig 


Textverluste eingetreten sind), so möchte ich sie doch gedanklich für so wohl begründet 
halten, daß ich sie für das Original zu beanspruchen wage?. 4 
Dieser Vorschlag ermöglicht nun sowohl die sichere Lösung der kleineren Fragen, 
die sich an das Verständnis des Wortlauts knüpfen, als auch eine gemäße Beurteilung 
des Spruchs als Ganzem. Zunächst ergibt sich aus der Neugestaltung von v. 27f., daß 
mit dem Ausdruck frömde liute — wie ganz allgemein auf Fremde überhaupt — 
speziell auf die Tegernseer gezielt ist, wie dies Plenio und Klein — allerdings unter 
anderen Voraussetzungen — angenommen hatten. Damit ist auch die Beziehung von 
v. 29 s(i): ich schiltes niht auf die Tegernseer gegeben. E. Schröder indessen wird mit 
seiner Vermutung im Recht sein, daß Walther hier das Wassernehmen vor Tisch 


er hat sich umsonst Hoffnung darauf gemacht, in Tegernsee Gastfreundschaft zu 
finden. Über die Hintergründe der mißlichen Erfahrung schweigt sich der Spruch 
indessen total aus, und ich möchte Zweifel hegen, ob man mit Klein der Sache so viel 
Gewicht beilegen darf. Sollte es nicht eher angezeigt sein, Walthers Äußerung: ich 
schiltes niht wörtlich zu nehmen und weiterhin zu fragen, ob in der Bemerkung warn 
got genäde uns beiden nicht sogar ein Wink dahingehend enthalten sein könnte, daß 
der Fehler auf beiden Seiten gelegen hat (falls nicht überhaupt mit einem — ent- 
schuldbaren — Irrtum zu rechnen ist)? Darüber läßt sich freilich nichts Gewisses 
ausmachen; kein Waltherkenner wird sich indessen wohl einer Illusion darüber hin- 
geben können, in welcher Weise der Dichter — dessen Wesensbild Klein im übrigen 
zutreffend gezeichnet hat — auf eine absichtsvolle, bösartige Kränkung seiner Würde 
reagiert haben möchte. Mich dünkt, er spreche hier mit recht gedämpfter Stimme 
— und eher selbstironisch als fehdelustig®. 

Etwas anderes ist, daß eine Selbstbetrachtung wie diejenige v. 26ff. noch einmal 
und zwar entschiedener als bisher dazu veranlassen muß, sich mit der Frage nach 
Walthers Stand auseinanderzusetzen. 


Günther Jungbluth (Kopenhagen). 


5 Im Hinblick auf selben, liegt also nach Jellineks Unterscheidung a. a. O. S. 104f. der 
Fall b vor, und wir haben es bei begän — ebensowenig wie bei verstän — nicht mit 
einem echten Reflexivum zu tun, so daß selben ohne weiteres hinzutreten kann. — 
Zur Bedeutung von begän vgl. vor allem BMZ I 468Pf. 

® Insofern ist wohl Burdach (Walther von der Vogelweide I, 1900) zuzustimmen, 
wenn er S. 76 bemerkt: „Nicht immer konnte Walther sein unstätes Leben so liebens- 
würdig ironisiren wie in diesem Spruch“, wenn gleich dies Urteil auf einer irrigen 
Auslegung des ganzen Spruchs beruht. / 
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Ernst Schwärz, Germanische Stammeskunde Heidelberg, C. Winter. 1956. 
gr. 8°. 248 S. 24 Abb. Pr. brosch. 13.80 DM. GzIn. 16.80 DM. 

Seit Kaspar Zeuss sein Buch „Die Deutschen und die Nachbarstämme“ schrieb, sind 
mehr als hundert Jahre verflossen. Mehrere Forscher haben dasselbe Thema nachher 
behandelt und die Arbeitsmethode hat sich vielfach verfeinert und kompliziert. Heut- 
zutage kann man sich nicht mehr mit den schon so viele Male ausgenutzten Berichten 
der klassischen Quellschriften begnügen; nur neues Material wird uns zu einer besse- 
ren Einsicht verhelfen. Deshalb sind die Archäologie, die Religionsgeschichte und die 
Sprachwissenschaft herangezogen worden und das Buch von Ernst Schwarz ist gerade 
dadurch bedeutsam, daß er mit Hilfe dieser Forschungszweige die klassischen Nach- 
richten zu vervollständigen und zu berichtigen versucht. Vieles bleibt dennoch hypo- 
thetisch und in manchen Punkten wird man wohl nie zu Sicherheit gelangen. Aber der 
Verf. täuscht uns nichts vor; in seinem sachlichen, fast trockenen Stil berichtet er 
über die verwickelten Bewegungen der Stämme und verschweigt nie, wo er den Boden 
der überlieferten Tatsachen verläßt und durch Kombination und Hypothese weiter 
zu kommen versucht. 

Die neuen Hilfsquellen der germanischen Stammeskunde führen uns leider kaum 
zu den erwünschten Ergebnissen. Die Siedlungsarchäologie, die Kossinna so ver- 
wegen ausgebaut hat, ist seitdem fragwürdig geworden; Wahle hat nachdrüxklich 
darauf hingewiesen, daß archäologische Fundgruppen sich nicht mit den Siedlungs- 
räumen bestimmter Stämme zu decken brauchen. Man fragt sich deshalb, ob man das 
Recht hat, wenn so oft Gebiete, die nachweislich von einem bestimmten Stamm be- 
wehnt wurden, trotzdem fundleer sind, dort, wo bestimmte vorgeschichtliche Funde 
sich häufen, den Wohnraum des damit in Verbindung gebrachten Stammes voraus- 
setzen. Es bleibt immer zu beachten, daß die Archäologie zur Abgrenzung von Kultur- 
räumen und nicht von ethnologischen Gruppen führt. 

Noch schwieriger ist aber die Auswertung des religionsgeschichtlichen Materials. 
Denn hier gehen die Deutungen der Forscher weit auseinander, und die Ansichten 
haben sich in den letzten Jahren z. T. grundsätzlich geändert. Nach den in mehreren 
Büchern und Aufsätzen niedergelegten Ansichten des französischen Forschers Georges 
Dumg&zil ist es m. E. nicht mehr statthaft, von einer Asenreligion und einer Wanen- 
religion zu reden, die sich zu irgendeiner Zeit mit einander vermischt hätten. Es gibt 
nicht den Schatten eines Beweises dafür, daß die Winiler im Kampfe mit den Wan- 
dalen den Wodansglauben angenommen hätten (S. 193) und daß man in Skandi- 
navien das Zusammenwachsen von Wanen- und Asenreligion beobachten kann, wird 
jetzt entschieden bestritten. Die Asen- und Wanenreligion als Merkmal der Streitaxt- 
und der Riesengräberleute zu verwenden (S. 22), dürfte kaum mehr angängig sein. 

Schließlich die Sprachwissenschaft. Auf Grund der historisch überlieferten Sprachen 
alte Stammesgrenzen zu bestimmen, wird von der heutigen Dialektologie durchaus 
abgelehnt. Dennoch muß man zugeben, daß die Möglichkeit von vornherein nicht ab- 
gewiesen werden kann. Eine flämische Form litel kann aber nicht als ein nordger- 
manisches Wort im „Ingwäonischen“ gedeutet werden; hier stehen dıe germanischen 
Wurzeln */e)lei und *(e)leu neben einander. Diesen Wechsel der Diphtonge ei und 
eu in sinnverwandten Wörtern kann man in etwa 35 Fällen nachweisen, aber die 
Verteilung über das germanische Sprachgebiet ist jeweils eine andere. Da kann man 
also das eine Wort Zitel nicht herausgreifen und ihm eine solche Beweislast aufbürden. 

Man wird immer über Namendeutungen verschiedener Meinung sein können; hier 
bleibt vieles hypothetisch. Deshalb möchte ich einige Fragen allgemeinerer Art kurz 
besprechen. Der Verf. nimmt an, daß in der Zeit vor der Völkertrennung die Ger- 
manen, Kelten und Latiner in nächster Nähe am Nordseestrand zwischen Rhein und 
Elbe gewohnt haben sollen. Wo bleibt dann noch Raum für das Megalithvolk? Ich 


ist genau so’zu beurteilen, wie das Wort Cimbri; man muß hier Wahalis ansetzen 
und darf nicht an eine Übertragung aus einem keltischen Namen denken. Wie kann 
der Name des Rheines den Germanen sehr früh zugekommen sein, wenn wir von den 
oben erwähnten Wohnsitzen der Kelten und Latiner ausgehen sollen? Die Bataver 
seien zu schwach gewesen, um sich als germanisches Volk behaupten zu können (S. 199); 
ich möchte eher dafür ins Feld führen, daß ihr Gebiet zu einer der bedeutendsten 
römischen Flottenstationen ausgebaut wurde und hier der römische Einfluß ungleich 
viel stärker war als z. B. am Limesgebiet (vgl. die Weihinschrift von Beetgum!). Wie 
es sich verhält mit der sogenannten Vernichtung Dorestads durch die Normannen 
habe ich schon in meinem Buch „De Wikingen in de Lage Landen bij de Zee“ klar- 
zustellen versucht. Mit Hinsicht auf die Salier kann ich mich auch nicht mit den Auf- 
fassungen des Verfs einverstanden erklären. Die Verbindung mit Salland ist durch- 
aus problematisch; ich glaube nicht, daß sie aus diesem Winkel hergekommen sind. 
Die Salier nannten sich gewiß nicht nach dem Salzsee (S. 148), denn wie der Verf. 
S. 120 selber bemerkt, ist erst im 14. Jh. das Meer eingebrochen; vorher war das 
Wasser, wie wir aus mittelalterlihen Quellen wissen, noch süß; um wieviel mehr in 
der Zeit der fränkischen Landnahme. Übrigens ist ein germanischer Stamm *sala- 
„Salz“ m. W. nirgends belegt. Man wird das Wort Salier eher an das Wort sal an- 
knüpfen müssen, ein Wort, das ja in der fränkischen Ortsnamenbildung eine Rolle 
gespielt hat und das etwa als die curtis der fränkischen Führer zu deuten ist. 

Die Stämme der Rugier und Haruden in Norwegen sind noch immer umstritten: 
sind sie zugewandert oder aber alteingesessen? Der auf S. 80 versuchte Beweis, daß 
sie am weitesten abgelegen gewesen sind, weil sie nördlich von Wandalen und Bur-. 
gundier an der Weichselmündung sitzen, ist nicht stichhaltig. Denn weiter abwoh- 
nende Völker können eine Bewegung auslösen und dann allmählich andere mit- 
reißen. Aber: wo soviel durch Mangel an Quellen unsicher ist, muß der Forscher eben 
zuweilen zu gewagten Kombinationen greifen, um ein leidlich geschlossenes Bild 
der germanischen Völkerbewegungen zu bekommen. Man muß es dem Verf. als 
großes Verdienst anrechnen, daß er die Lücken der Quellen und seiner Beweisführung 
nie mit wohlfeilen Hypothesen zu übertünchen versucht hat. Das Buch bietet eine 
sichere Grundlage, auf der wir weiterbauen können. 


Jan de Vries (Oostburg, Holland). 


WolfdietrichRasch, Goethes Torquato Tasso, Die Tragödie des Dichters. 
J. B. Metzlersche Verlagsbuchhandlung, Stuttgart. 1954. gr. 8°. 195 S. 

Hugo von Hofmannsthal schreibt in der „Unterhaltung über den Tasso“: „Dieser 
grandiose Wille der Durchführung, diese nirgends erschlaffende Bezogenheit aller 
Teile und dabei dieses blühende Leben des Augenblicks in jedem Vers. Dieses Nie- 
verlassen einer geheimnisvol] gefundenen Distanz, und zugleich dieses Vibrieren, 
dieses Wechseln der Spannung im Vordersten. Genau so ist einem zumute, wie dort 
vor dem alten, von Leben starrenden und doch dem niedrigen Leben so fernen Mar- 
mor. Man staunt von Vers zu Vers, wie dort von Form zu Form; die Übergänge sind 
es, die man am tiefsten bewundern möchte: da erkennt man, daß alles Übergang ist, 
alles fließende Bewegung, alles zugleich Weg und Ziel, Streben und Ruhepunkt.“ 
Diese Erkenntnis Hofmannsthals legte eine Interpretation des „Tasso“ nahe, die 
bisher von der germanistischen Forschung nicht geleistet worden war. Das Buch von 
Wolfdietrich Rasch erfüllt diese Forderung. Im Unterschied zu den bisherigen Inter- 
pretationen des Tasso unternimmt Rasch den Versuch, die Struktur des Werkes selbst 
zum Ausgangspunkt und Gegenstand seiner Untersuchung zu machen. Nicht mehr die 
Frage nach der Psychologie des Dichters oder die nach der Spannung des Verhältnisses 
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vom Dichter zur Welt bzw. zur gesellschaftlihen Wirklichkeit als solche bestimmen 
den Duktus der Untersuchung, sondern der Gang des Dramas als ein Gewebe zarter 
und doch strenger Symbolverweise bildet den Leitfaden. Es ist hier nicht möglich, im 
einzelnen die ebenso behutsamen wie subtilen Ausführungen des Verfassers zu refe- 
rieren und zu zeigen, wo er sich zu Recht von der bisherigen Forschung abhebt und 
diese korrigiert, noch die Punkte gesondert herauszuheben, an denen eine Kritik an- 
zusetzen hätte. Wir wollen uns vielmehr darauf beschränken, kurz auf die Grund- 
these von Rasch einzugehen. Rasch fragt nach dem Sinn der dramatischen Konzeption 
des Dichterschicksals. Er ist der Meinung, daß bereits die Tatsache als solche, daß 
nämlich der Dichter zur zentralen Gestalt einer Tragödie wird, Wesentliches über das 
Ganze einer Dichtung aussagt. ‘Die Eigenart der dramatischen Struktur des Tasso 
und der konsequente Zusammenhang der Komposition können also nur hinreichend 
verständlich werden, wenn man alle einzelnen und besonderen Momente als Auswir- 
kung eines grundlegenden, die überlieferte Struktur des Dramas verändernden Vor- 
gangs versteht. Das Dichten als geistige Tat und der Dichter als tragische Existenz 
treten in die Mitte der dramatischen Aussage und modifizieren die überlieferte Struk- 
tur des Dramas, das die Beendigung einer Dichtung nur als Nebenmotiv und die 
Gestalt des Dichters nur in ihrer der gesellschaftlichen Erfassung zugewandten Seite 
gekannt hat. Die These von der monologischen Struktur des „Tasso“ lehnt Rasch 
mit dem Hinweis auf seinen stark dialogischen Charakter ab und betont — unseres 
Erachtens zu Recht — das Eigengewicht der außerkünstlerischen Wirklichkeit, die im 
Tasso zum echten Partner im tragischen Spiel um den Dichter wird. (Der von Benno 
von Wiese herausgearbeitete monologische Charakter des Tasso bleibt hiervon un- 
berührt, ja, wird von Rasch bestätigt, da auch er die Tragik Tassos in seiner Un- 
fähigkeit sieht, aus wahnhafter Selbstverstrickung zur Wirklichkeit durchzudringen.) 
Denn der Dichter scheitert ja nicht an der Verwirklichung seiner dichterischen Auf- 
gabe, nicht an der unlösbaren Problematik seines Menschseins, sondern an der Kon- 
fliktsituation, die erst entsteht, wenn und sofern er als Dichter und künstlerische Exi- 


. stenz der Wirklichkeit entgegentritt, und sei es fordernd oder im Einklang mit ihr, 


sich auf sie bezieht. In der Wahl der Form des Dramas sieht Rasch eine in der Sache 
begründete Notwendigkeit, weil der Zwiespalt des Dichters mit der Welt unumgäng- 
lich und unausweichlich ist. Er erwächst aus der dem Menschsein des Dichters dro- 
henden Gefahr des Verlustes an Realität, da ihm als Künstler das Transzendieren 
der Wirklichkeit im Medium der Phantasie eigentümlich ist. Zwar, so interpretiert 
Rasch, wird dadurch die Ermöglichung des dichterischen Werkes nicht in Frage ge- 
stellt, doch der Dichter wird als Mensch zu einem tragischen Schicksal verurteilt, weil 
er sich in seinem Menschsein mit diesem Wirklichkeitsverlust nicht abfinden kann. Er 
unterliegt vielmehr in einem besonders intensiven Maße der Notwendigkeit, an der 
Wirklichkeit auch konkret und faktisch teilzuhaben, ein Versuch, der darum zum 
Grund einer tragischen Selbstvernichtung wird, weil die dichterische, durch die Phan- 
tasie eröffnete Welt es ihm unmöglich macht, die Wirklichkeit auch an sich selbst real 
zu erfassen. Diese außerordentlich komplizierte und dialektisch verschlungene Struk- 
tur wird von Rasch in sehr sorgfältigen und genauen Untersuchungen heraus- 
gearbeitet und am Strukturzusammenhang überzeugend nachgewiesen. Damit ist eine 
Aporie der Tassointerpretation gelöst, nämlich die Unklarheit in der bisherigen Dis- 
kussion, die nicht deutlich werden ließ, in welcher Weise im Tasso die künstlerische 
Existenz verknüpft ist mit der an sich zufälligen Konstellation der Wirklichkeit, an 
der er konkret zugrunde geht. Aus dem gewonnenen Resultat ergibt sich aber ein 
weiteres Problem. Es ist die Frage, ob das tragische Schicksal des Dichters Tasso 
wesensmäßig mit dem Dichtertum gegeben ist oder nicht vielmehr die Folge bestimm- 
ter Bedingungen darstellt, unter denen der Dichter sich nur tragisch in der Welt ver- 
wirklichen kann. Rasch verfährt in der Beantwortung dieser Frage nicht eindeutig 
und beantwortet sie mit einem sowohl als auch. „Den tragischen Zwiespalt sichtbar 
zu machen, bedeutet nicht, daß hier ausgesagt würde: jeder Dichter muß scheitern, 
keinem, zu keiner Zeit, kann das Leben gelingen.“ Und: „Dennoch hat die Där- 
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heit eines vereinzelten, zufälligen, unter einmalig 
"henden Falles.“ (S. 170) Die Ansicht Raschs, daß es sich bei 
_tremen Fall handle, der auch noch abgesehen von seiner besonderen Struktur 
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wesentliche Wahrheit über den Dichter zur Aussage bringe, bedeutet eine Entsch >) 
fung der tragischen Struktur, auf deren Herausarbeitung Rasch den größten Wert 
legt. Vielleicht liegt hier aber überhaupt die Grenze einer Interpretation, die sich 
auf das aus seinem geschichtlihen Zusammenhang herausgelöste Werk richtet und 
damit eine unseres Erachtens unzulässige Abstraktion vollzieht, die-nur dann ge- 
rechtfertigt ist, wenn auch methodisch alle die Fragen offen bleiben, die über den 
immanenten Strukturzusammenhang des Werkes hinausweisen. Eine weitere Gefahr 
der isolierten Werkinterpretation ist die Tendenz, einzelne Momente interpretatorisch 
zu stark zu überfordern, eine Gefahr, der Rasch nicht immer entgangen ist. Sein 
Buch behält aber auch über die immanente Werkdeutung hinaus seinen unbezweifel- 
baren Wert dadurch, daß es auf die epochale Stellung der Tassofigur im Zusammen- 
hang der modernen Dichtungsgeschichte aufmerksam gemacht hat. Das Tassoschicksal 
hat seine „typische“ Bedeutung gerade nicht als Erhellung eines dem Dichter als 
solchen eignenden Wesens, sondern als symbolische Gestaltung des Dichters in der 
Moderne. Diese Einsicht verliert ihre geschichtliche Bedeutung auch keineswegs da- 
durch, daß es Goethe gelungen ist, das Tassoproblem zu überwinden und zu einer 
Lösung zu bringen, die eine exemplarische Bedeutung nur für ihn selbst hat. Es 
bleibt merkwürdig, daß nach Goethe die dichterische Existenz nicht mehr so un- 
mittelbar zum Gegenstand einer dramatischen Handlung gemacht wurde wie im 
„Tasso“, obwohl das Problem an Schärfe und allgemeiner Bedeutung gewonnen hat. 
Vielleicht müßte man, von dieser Beobachtung ausgehend, noch einmal den drama- 
tischen Charakter des Werkes untersuchen und das Problem der theatralischen Ver- 
wirklichung mit einbeziehen, das bei Rasch unberücsichtigt bleibt. Zu danken ist 
dem Verfasser für sein höchst kultiviertes Buch, dessen Lektüre einen eben so großen 
Gewinn für die Erkenntnis wie Genuß eines Gegenstandes vermittelt, den Hugo von 
Hofmannsthal „unfaßlich“ nannte. 
Günter Rohrmoser (Münster i. W.) 


Otto Funke, Englische Sprachkunde — Ein Überblik ab 1935 (Wissenschaft- 
liche Forschungsberichte, geisteswiss. Reihe, hg. v. K. Hönn, Bd. 10, Bern, Francke 
1950). 

Mit der frühzeitigen Veröffentlichung dieses Forschungsberichtes hat der Ver- 
fasser der Anglistik einen sehr großen Dienst erwiesen: schon kurz nach dem Krieg, 
in bibliographisch schwieriger Zeit, gab er uns damit einen verläßlichen Führer durch 
ein Gebiet, in dem der internationale Gedankenaustausch besonders gelitten hatte. 
Trotz der ungünstigen Umstände brachte er Vollständigkeit und Akribie auf größte 
Höhe. Nur wenige kleine Versehen sind zu korrigieren: 51, 6 De Witt Starnes (ohne 
Komma; de Witt ist Vorname und im Register zu streichen); 61, 4 v. u. G. (nicht E.) 
Stern; 136 Spies (nicht Spieß); 163 E. R. (nicht A. R.) Williams. An künftige Biblio- 
graphen sei hier die Bitte gerichtet, bei häufigen Namen wie Williams oder Smith 
die Vornamen auszuschreiben. 

Heute, sechs Jahre nach der Veröffentlichung, können natürlich manche Ergänzun- 
gen gemacht werden. Es ist vor allem hinzuweisen auf eine Reihe von Zeitschriften, 
die.noch nicht in Funkes Register (dagegen z. T. auf S. 6) genannt sind: Word, ETC. 
(Review of General Semantics), Archivum Linguisticum, Moderna S präk, Die Spra- 
che, Lexis, Wirkendes Wort, Sprachforum; alle enthalten mindestens einzelne angli- 
stische Aufsätze. Weitere bibliographische Quellen, außer den Fortsetzungen der bei 
Funke genannten, sind u. a.: die Aufsätze von Funke und Galinsky in Sprache und 
Literatur Englands und Amerikas (Forschungsberichte der Akademie Comburg, hg. 
von Carl A. Weber, Tübingen 1952) und das nützliche Verzeichnis von R. Mummen- 
dey: Sprache und Literatur der Angelsachsen im Spiegel der deutschen Universitäts- 
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schriften (Bonn 1954); einige Hinweise finden sich auch im Buch des Rezensenten: 
Das heutige Englisch (Heidelberg 1955). 

Bei der Gliederung seines umfangreichen Stoffes folgt Funke im Prinzip dem For- 
schungsbericht Englische Sprachkunde von J. Hoops (Stuttgart-Gotha 1923). Dies ist 
an sich gerechtfertigt — ein solcher Bericht ist kein Ort für Experimente — doch ver- 
führt es etwas dazu, den traditionellen Forschungsmethoden und -kategorien auf 
Kosten der neuen zu viel Gewicht und Raum zu geben. In der Tat sind gewisse neuere 
Disziplinen etwas kurz und summarisch behandelt: die Abschnitte über Strukturalistik 
(S. 5/6), Bedeutungs- und Bezeichnungslehre (61/62), Stilistik (157/158) bestehen 
jeweils nur aus wenigen Textzeilen; die einschlägige Literatur erscheint als unkom- 
mentierte Liste in den Fußnoten. Der Lautlehre dagegen sind ein dreißig Seiten 
starkes Kapitel (VII) und zahlreiche Einzelabschnitte gewidmet. Gewiß handelt es 
sich bei manchen der neuen Richtungen um kontroversenreiche, erst halbwegs kon- 
stituierte und auf weite Strecken anfechtbare Disziplinen. Aber bedarf man nicht in 
solch dornigen Gebieten des kritischen Führers am meisten? 

Dies bleibt indessen der einzige grundsätzliche Einwand. Sonst ist die Darstellung 
der zahllosen Werke, die Hervorhebung des Wesentlichen in nuce, die umsichtige und 
überzeugende Kritik vorbildlich. Der Bericht ist nicht nur eine unersetzliche biblio- 
graphische Hilfe sondern eine groß gesehene „Landkarte“ der heutigen Anglistik. Was 
sagt uns diese Karte? Zum Teil mehr als uns lieb ist. Wir sehen, daß es ungerecht 
wäre, die „konservative Haltung“ nur dem Berichterstatter anzukreiden. Es zeigt sich 
deutlich, daß sich die kontinental-europäische Anglistik bei aller Tüchtigkeit im 
Einzelnen — von Ausnahmen abgesehen — nicht durch Ideenreichtum und metho- 
dische Originalität auszeichnet. Was bei der Germanistik und Romanistik schon voll 
entwickelt ist, nämlich Sprachgeographie, Sprachsoziologie, Studium der Wechsel- 
wirkungen zwischen den Wörtern (das Französische Etymologische Wörterbuch, Triers 
Feldlehre), Bezeichnungslehre (B. Quadri, Probleme und Methoden der onomasio- 
logischen Forschung, 1952), Sprachinhaltsforschung, Begriffsgeschichte, synchronische 
Darstellungen der grammatisch-lexikalischen Gesamtstruktur (Bally, Linguistique 
generale et linguistique frangaise), Anwendung neuer Erkenntnisse der Sprach- und 
Zeichentheorie — alle diese Richtungen sind in unserer Anglistik, wenn überhaupt, 
eıst in den allerletzten Jahren aufgekommen und haben bis heute gegen Widerstände 
zu kämpfen. Dabei würden neue Methoden notwendigerweise viele alten Resultate 
korrigieren und unsere Anschauungen in wichtigen Punkten ändern. Die noch ver- 
breitete Annahme zum Beispiel, daß die Romanisierung des Englischen nach 1066 
eine bloße Addition von Wörtern ohne Wirkung auf die Gesamtstruktur sei, läßt 
sich bei einer Zusammenschau im Sinne Ballys oder von Wartburgs nicht halten. Fra- 
gen anderseits, wie diejenige, ob das Gefühl für das grammatische Geschlecht oder 
dessen äußere Form zuerst abgestorben sei, müßten sich angesichts des Axioms von 
der notwendigen Zweiseitigkeit aller sprachlichen Elemente als falsch gestellt oder 
unlösbar erweisen. 

Es ist nicht verwunderlich, daß es bereits Anglisten gibt, die angesichts der gegen- 
wärtigen Stagnation eine Anlehnung an die methodisch lebendigere amerikanische 
Linguistik als das einzig Mögliche betrachten. (Über einige amerikanische Richtungen 
orientiert gemeinverständlich, wenn auch etwas journalistisch: Stuart Chase, Power 
of Words, London 1955.) Sicher können vermehrte Kontakte mit der amerikanischen 
Wissenschaft anregend wirken, so etwa mit der „Metalinguistik“ (Erforschung der 
sprachlichen Weltsicht, der Beziehungen zwischen Sprache und allgemeiner Kultur) 
oder mit der „Allgemeinen Semantik“ (Kommunikationsforschung mit weitgesteckten 
praktischen Zielen); eine konsequentere Besinnung auf Saussure’sche Grundbegriffe, 
die auch der Strukturalistik zu Grunde liegen (Zweiseitigkeit und differenzielle Be- 
stimmtheit der sprachlichen Elemente) ist ebenfalls vonnöten. Die strukturalistische 
Praxis dagegen, die vom Sinn- und Mitteilungsgehalt ganz absieht, scheint uns eher 
wie ein Rückfall in die Zeiten, da man nur der Ausdrucks-(Laut-) nicht aber der 
Inhalts-(Bedeutungs-)seite der Sprache systematische Beachtung schenkte. Bei so not- 
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Allein das Bedürfnis nach Anlehnung bleibt symptomatisch. Es steht mit 
Anglistik nicht zum Besten; niemandem ist damit gedient, daß man es s 
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verschweigt, und es ist auch schon deutlich ausgesprochen worden — vgl. L. Tas. 


"Schücking, Sorgen des Anglisten (Deutsche Universitätszeitung, 1955, 2). Nur wäre 
es ungerecht, deswegen den Anglisten Vorhaltungen zu machen. Man kann den 
deutschsprachigen Anglisten sprachlicher Richtung heute nur eins vorwerfen: daß sie 


_ am Aussterben sind. Dies ist leider durchaus wörtlich zu nehmen. Sucht man in Fun- 


kes Register nach großen Namen, so muß man entdecken, daß dieses Register weithin 
zu einer Totenliste geworden ist; dabei gab es noch vor kurzem eine Zeit, wo zu- 
gleich Deutschbein, Förster, Hoops, Horn, Luick, Wildhagen neben anderen von 
ähnlichem Rang lebten und wirkten. Nicht nur der Krieg hat die Nachfolger dezi- 
miert. Von den jüngeren Leuten, deren zahlreiche Dissertationen in Funkes Bericht 
eine hohe Blüte und Lebendigkeit des Faches vortäuschen, sind die meisten entweder 
ins Lehrfach oder zur Literaturwissenschaft übergegangen; das Zögern der Mini- 
sterien bei der Berufung von Vertretern der sprachlichen Richtung und bei der Er- 
richtung zweiter anglistischer Lehrstühle mag hier mit schuld sein. Heute braucht 
man nur noch wenige Finger, um die sprachwissenschaftlichen Anglisten zu zählen; 
was weiter geschehen wird, hängt zum guten Teil von den Behörden ab. Es liegt im 
Wesen eines Aussterbeprozesses, daß er kumulativ verläuft und im ersten Stadium 
nicht bemerkt wird. Im zweiten befinden wir uns jetzt; im dritten, wenn er vollendet 
ist, kann keine Species wieder belebt werden. 

Es gibt gewiß auch gute Gründe, die Lage der anglistischen Sprachwissenschaft 


weniger schwarz zu sehen, aber rosig ist sie auf keinen Fall. Um so willkommener ist 


Funkes Bericht. Er zeigt uns, was noch vorhanden ist, setzt uns in Stand, die be- 
stehenden Lücken scharf zu sehen, und wird uns, so hoffen wir, helfen, den gegen- 
wärtigen Schwächezustand zu überwinden. 
Ernst Leisi (Zürich) 
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Norsk Tidsskrifl for Sprogvidenskap, utgitt av Carl J. S. Marstrander Bd. XVII. 
Oslo 1954. H. Aschehoug & Co. (W. Nygaard) gr. 8°. 651 S. Pr. geh. 20 norw. Kr. 

Alf Sommerfelt: Language, Society and Culture — Olav N&s: Omvurdering i 
spräkteorien — Chr. S. Stang: Zum indoeuropäischen Adjektivum — Georg Morgen- 
stierne: The Waigali Language — Otto Chr. Dahl: Le substrat bantou en malgache 
— Magne Oftedal: The Village Names of Lewis in the Outer Hebrides — Ingrid 
Dal: Zur Stellung des Altsächsischen und der Heliandsprache [vgl. jetzt auch Erik 
Rooth in der Festgabe für Th. Frings, Berlin 1956] — Hallfrid Christiansen: En 
utolket strofe av Grögaldr — Gerd Host: Got. anakumbjan, andbahts; An archaic 
Feature of the German Verb; Om innskriften pä den yngre runehellen fra Torvika. 

Varia: Carl Hj. Borgström: Spräkanalyse som barnelek — Alf Sommerfelt: Se- 
mantique et lexicographie — I. Dal: Indifferenzformen in der deutschen Syntax — 
Bjarne Ulvestad: Is the Island Name Sjelland of West-Germanic Origin? — G. Hast: 


Ennä engang Sjelland — C. J. S. Marstrander: Om innskriftene pä Sparlösastenen — 


G. Host: Mööur is daude sem verst mege. — Besprechungen. 


’ N chiller- Reden im Gedenkjahr 1955, hrg. von Bernhard Zeller (Veröffent- 
lichungen der Deutschen Schillergesellschaft Bd. 21). Stuttgart. Ernst Klett Verlag. 
1955. 8°. 419 S. Pr. GzIn. 12.80 DM. 
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eing r Gedanke die bedeutendsten Reden — 
’ ich des 1 destages des Dichters am 9. Mai 1955 gehalten wor 
einem Bande zu vereinigen. Man wird diese Veröffentlichung getrost a 
vollste Gabe des Schillerjahres bezeichnen dürfen. ir” 
Thomas Mann: Schiller — Carl J. Burckhardt: Schillers Mut — R. A. Schröder: y 
Friedrich v. Schiller — Max Mell: Aufblick zum Genius — Th. Heuß: Schiller — - 
Andre Frangois-Poncet: F. Schiller - unser Mitbürger — Carlo Schmid: Vom Reich En 
der Freiheit — Gerhard Storz: Sch.s Dichtertum — Friedrich Beißner: Sch.s dichte- 
rische Gestalt — Hans Mayer: Das Ideal und das Leben — Paul Böckmann: Politik a 
a und Dichtung im Werk F. Sch.s — Joachim Müller: Bürgerfreiheit, Nationalbewußt- b 
- sein und Menschenwürde im Werk F. Sch.s — Wilhelm Emrich: Sch. und die Ant = 
nomien der menschlichen Gesellschaft — Fritz Martini: Tragödie und Humanität — . 
7 Reinhold Schneider: Tragik und Erlösung im Weltbild Sch.s — Wolfgang Schade- _ i 
4 waldt: Zur Tragik Sch.s — F.-W. Wentzlaff-Eggebert: Sch. und die Antike — B. v. 
+ Wiese: Der Dramatiker F. Sch. und sein Verhältnis zur Bühne — G.R. Sellner: Sch. 
; 


den sind, in 
Is die wertt- 


und die heutige Bühne -- Reinhard Buchwald: Sch.s Jenaer Schaffen — H. O. Burger: 
Schillers letzte Worte [in abgeänderter Form: GRM N. F. 5, 273ff.] — Karl Schmid: 
Sc. und die Schweiz. 


4 Hebbel-Jahrbuch 1955. Im Auftrage der H.-Gesellschaft hersg. durh Detlef 
$ Cölln. Westholsteinische Verlagsanstalt Boyens & Co. Heide in Holstein. 8°. 144 S. 
Pr. Pp. 4.80 DM. 

F. Hebbel: „Die einsamen Kinder“, Märchen. — Chr. Jenssen: H.s Erzählungen. — 
Wilhelm v. Scholz: Begegnung mit H. — D. Cölln: Rhodope in H.s Drama ‚Gyges 
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DIE FUNKTION DES WORTES TUMP IM ‚PARZIVAL‘ 
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WOLFRAMS VON ESCHENBACH 


„Um die Seele eines Dichters zu durchschauen, muß man in seinem Werk 
diejenigen Worte aufsuchen, die am häufigsten vorkommen. Das Wort ver- 


rät, wovon er besessen ist.“ Dieser Ausspruch Baudelaires! gilt auch für die 


mittelalterliche Dichtung. Aber nicht nur die Worte sind wichtig, die am häu- 
figsten vorkommen; nicht minder bedeutsam können Worte sein, die ein Dich- 
ter im Raum seiner Dichtung an Stellen einfügt, denen er eine bestimmte, die 
Dichtung und ihr Anliegen erhellende Funktion verleiht. Die Forschung hat 
sich mit Erfolg um solche Leitworte bemüht?. 


I. 


Den Wörtern tump und tumpheit kommt nun im ‚Parzival‘ Wolframs von 
Eschenbach eine solche erhellende Funktion zu. Man möchte glauben, das 
Gleiche gelte auch für das Wort, das das Gegenteil von iump meint, für wis. 
Dem ist nicht so, obwohl ich im ‚Parzival‘ gegenüber 43 tump(tumpheit)-Be- 


legen 94 wis(wisheit)-Belege zähle. Von jenen 43 Belegen beziehen sich 24 


auf Parzival, von diesen 94 nur 7, und diese immer im negativen oder ein- 
schränkenden Sinn. Parzival wird vom Dichter nie der wise Parzival genannt®. 
wis nennt Wolfram Gott, Herzeloyde, Ither, Orilus, Trevrizent, Arnive, 
Artus, Gawan, Orgeluse, Heinrich von Veldeke, Pythagoras und viele andere; 
wis ist aber auch der Zauberer Clinschor, wis kann ein Knappe sein (649, 23), 
ja Wolfram spricht sogar von zwei wisiu kint (709, 22). Das Wort steht in 
den meisten Fällen als Epitheton ornans. Seine Verwendung ist nicht daran 
gebunden, daß die betreffende Person im neuhochdeutschen Sinne weise ist. 
wis nennt Wolfram schon jemand, der in angemessener, seinen Fähigkeiten 
entsprechender Weise, in begrenztem Umfange richtig, mit Verstand und 
Überlegung handelt. Eine wichtige Funktion kommt dem W or t wis im ‚Par- 
zival‘ nicht zu— vondemBegriff wird später zu sprechen sein — und man 
darf deshalb bei der Interpretation diesem Wort nicht zu viel Gewicht bei- 
messen‘. 

Ganz Ähnliches gilt für das Wort witze. Es wird wohl häufiger als das 
Wort wis für Parzival gebraucht, aber ebenfalls meist negativ — ahne witze 


1 zitiert in Hugo Friedrich: Die Struktur der modernen Lyrik, Hamburg 1956, S. 33. 
Ich nenne als Beispiele: Friedrich Maurer: Leid, Bern 1951; Wolfgang Mohr: Hilfe 
und Rat in Wolframs ‚Parzival‘, Festschrift für Jost Trier, Meisenheim 1954, S. 
173ff. 

3 auf 4, 18 komme ich noch zu sprechen. 

so z. B. B. Mockenhaupt: Die Frömmigkeit im Parzival Wolframs von Eschenbach, 


Bonn 1942, zu 568, 6, S. 47f. 


[3 


7 GRM 38/2 


_ aber gehäuft in der einen Szen ‚in der n 
verliert: in der Szene mit den Blutstropfen im De a als ihn se‘ 
_Condwiramurs witzelos werden läßts. r D we 


I. Ba: 


Anders verhält es sich mit dem Wort tump. Ich nenne zuerst kurz die Stel- 
len, die sich nicht auf Parzival beziehen. Mehrmals gebraucht es Wolfram 
’formelhaft in Antithese zu wis: 

her ab mit dem helde reit 

manec ritter vil gemeit, 

hie der wise, dort der tumbe. (30, 9; vgl. auch 509, 19; 670, 14) 
min wiser und min tumber (399, 4) Zuhörer beklagen mit mir, dem Dichter, 
Gawans Nöte; Kundrie ist diu wise, niht diu tumbe (779, 7). Gaschier jam- 
mert über seine groze tumpheit (42, 17); Herzeloyde bittet Gott, sie aus so 
tumber not (110, 17) zu nehmen, sie darf sich nicht im Schmerz um Gahmuret 
verlieren, sondern muß an das noch Ungeborene denken; über das Gedränge 
am Artushof meint Wolfram ironisch: 

ez was do manec tumber Lip, 

ich braehte ungerne nu min wip 

in also groz gemenge. (216, 27) 
Obiens tumbiu losheit (unbedachte Leichtfertigkeit, 386, 17) vil liute Drake 
in arbeit. Der von Gawan ausgesandte Knappe wäre tump (653, 9), wenn er 
seine Schweigepflicht brechen würde (vgl. auch 508, 3). 

Das sind einzelne über das ganze Werk verstreute Belege. Etwas häufiger 
findet sich tump in der Orgelusehandlung und besonders im 10. Buch in den 
Schmähreden der Orgeluse gegen Gawan. In ihnen schilt die Herzogin Gawan 
wegen seines Werbens um sie tump: bi tumpheit ich iuch schouwe (512, 16); 
west willekommen, ir gans; nie man so groze tumpheit dans (515, 14); des 
dunct ir mich der iumbe (530, 10); ir dunket mich ein tumber man (520, 19), 


sagt Malcreatiur, Orgeluses Begleiter, zu Gawan. Alles, was Gawan im Dienst 


für die Herzogin tut, ist in ihren Augen tump. Nach Orgeluses Wandlung und 
Beichte nennt sich Gawan im Gespräch mit ihr selbst tump, um ihr durch diese 
Demutsformel seine Ratschläge annehmbarer zu machen (614, 27); am Schluß 
der Orgelusehandlung spricht dann Wolfram abschließend über die Herzogin. 
Sie sei 

gein valscheit diu tumbe 


unt diu herzeliche wise 
gein wiplichen prise. (630, 18) 


Zweimal gebraucht Wolfram das Wort noch in theoretischen Teilen der’ 


Dichtung. Im Prolog meint er, das Elsterngleichnis sei tumben liuten gar ze 


5 11 Belege; davon 2, mit denen später an dieses Geschehen erinnert wird (460, 10; 
802, 2). 


rufen Miu u 


u 


von tumpheit muoz verderben 
.maneges toren hoher vunt. (292, 24) 


Von einer für die entscheidenden Probleme der Dichtung en Funk- 


tion des Wortes kann bei diesen Belegen keine Rede sein. Es meint unüber- 


legtes, falsches Handeln; tump sind Menschen, die nicht verstehen, der Sitte 


gemäß zu leben; das Wort ist im Munde der Orgeluse als Schimpfwort ge- 


braucht. 


II. 


Bei den 24 tump-Belegen, die sich auf Parzival beziehen, läßt sich rein 
äußerlich schon eine aufschlußreiche Feststellung treffen: 17 von ihnen stehen 
im Rahmen des 3. Buches, das Parzivals Jugend bis zum Abschied von Gurne- 
manz schildert; 5 finden sich im zentralen 9. Buch und die restlichen 2 im 14. 
und 15. Buch und zwar im Rahmen der Kämpfe mit Gawan und Feirefiz. Nie 
wird Parzival tump genannt im 4. Buch, das die Erwerbung der Condwira- 
murs schildert, nie im 5. Buch, das vom Gralsbesuch und von der versäumten 
Frage erzählt®, und auch nie im 6. Buch, in den Geschehnissen am Artushof und 
bei Parzivals Absage an Gott. Das ist aufschlußreich, denn das Wort tump ent- 
hält einen mehr oder weniger scharfen Tadel, und gerade die Bücher 5 und 6 


- geben die Ereignisse und die Taten Parzivals wieder, die nach Ansicht vieler 


Interpreten am tadelnswertesten sind, vor allem die versäumte Frage am 
Gral”. 

Parzival wird von seiner Mutter bewußt in völliger Weltfremdheit: er- 
zogen. Als weltfremdes, unerfahrenes, törichtes Kind trifft er Ritter. Sie sehen 
in ihm einen toerschen Waleisen (121, 5; vgl. auch 121, 9), einen knappen, der 
vil tumpheit wielt (124, 16); Parzival, dem nach Meinung des Ritters got den 
wunsch gegeben hätte, wenn er mit witzen leben könnte (124, 20), ist in dieser 
Zweiheit von Schönheit und Unverstand nach Wolframs Ansicht tump unde 
wert (126, 19). Die Torenkleider, die ihm seine Mutter zur Fahrt in die Welt 
anzieht, sind deshalb mehr als Kleider (126, 26; 127, 5): sie sind der äußere 
sichtbare Ausdruck seines inneren Zustandes. Sie werden ihm dort ausgezogen 
werden, wo ihm auch seine tumpheit genommen wird, bei Gurnemanz. 

Ausgerüstet mit diesen Kleidern und ausgerüstet mit Ratschlägen der Mut- 
ter zieht Parzival in die Welt. Aber gerade das verständnislos wörtliche Be- 
folgen dieser Lehren — und später auch der fast zynischen Worte Keyes (150, 
11ff.) — führt Parzival in Situationen, in denen er sich tump verhält und in 
denen ihn der Dichter ausdrücklich als tump bezeichnet — das wird später 
anders sein. 


6 Das Wort des Knappen: ir sit ein gans (247, 27) ist die einzige Stelle, an der Par- 
zival mangelnder Verstand vorgeworfen wird. 

7 Bei der folgenden Beleginterpretation sind die in den Zusammenhang gehörenden 
Belege für tor, ioersch, wilze und wis mit herangezogen. 
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eh a, 16), und i im inter der Blutstropfenszene stellt er sentenzen- Ei 
E Sr ge rise 


Mar einem Bächlein entlang, als ez sinen witzen tohte 


in seinem Verhalten zu Jeschute. Sie meint, er-sei nicht, ze ı 


. ausdrücklich fest, daß ein Ka eu ee u: 14). as als Pazsal 4 


nicht mehr tump ist und die Folgen dieser iumpheit wieder gut zu machen 
sucht, da weiß er von seiner vergangenen tumpheit und führt sie Orilus gegen- 
über als Begründung und Entschuldigung für sein, Vergehen an: 


ich was ein tore und niht ein man, 
gewahsen niht bi witzen. (269, 24; vgl. auch 270, 4) 


E Aber noch ist Parzival tump, und der Dichter nennt ihn immer wieder so: 


er ist ein Zoerscher knabe (138, 9), der knappe an witzen laz (144, 11), der 
tumpheit genoz (142, 13), der tumbe (149, 6) schlechthin. Diese Bezeichnungen 
häufen sich auffallend in den Versen, die von der Tötung Ithers erzählen, 
von der unglückseligen Tat Parzivals, die ihm später zum Vorwurf gemacht 
wird und die er im 9. Buch ähnlich begründen wird wie vor Orilus sein Ver- 
gehen an Jeschute. Dieser Parzival, der in völliger Unkenntnis seines eigenen 
Zustandes Ithers Rüstung fordert und paradoxerweise Ither zuruft: wer mich, 


ob du bi witzen sist (154, 10), ist nicht einmal imstande, dem Toten die Rü- 


stung auszuziehen; er ist eben Parzival der tumbe (155, 9), wie der Dichter 
immer wieder betont, er ist in tumber not (156, 10), wisheit der unberuochte 
(155, 28); die Rüstung wird 


an den lebenden geleget, 
den dannoch groziu tumpheit reget. (156, 24) 


Die Szenen um Ither abschließend stellt Wolfram nochmals ausdrücklich fest: 


sin harnasch im (Ither) verlos den lip: 
dar umbe was sin endes wer 
des tumben Parzivales ger; (161, 4ff.) 


fährt dann aber fort: 


sit do er sich baz versan, 
ungerne hete erz do getan. (161, 7f.) 


Parzival trägt jetzt Ritterrüstung und hat sich ein Pferd erworben. Er trägt 
aber unter seiner Rüstung noch das Torenkleid (156, 25ff.). Er erscheint als 
Ritter, ist aber noch kein Ritter, er ist weiter der tumbe man (161, 17), der 
nicht weiß ein Pferd zu schonen, der, als er viele Türme sieht, glaubt, Artus 
habe sie gesät (161, 25; 162, 1). So kommt er zu Gurnemanz; und in dieser 
Szenenfolge gebraucht Wolfram nochmals häufig — zum letzten Mal — das 
Wort tump. Den weisen Gurnemanz redet Parzival an uz tumben witzen sun- 


der twal (162, 28); an ihm was tumpheit schin (163, 21); er was witze ein weise 
(167, 9); die Jungfrauen, die ihn baden, kümmern sich, wie Wolfram humor- 


voll bemerkt, wenig um die tumpheit (167, 11) Parzivals, des Helden mit 
witzen cranc (169, 15). 


Hier bei Gurnemanz ist aber der Wendepunkt erreicht; Wolfram zeigt das 
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einen Lesern eindeutig. Die Lehren des Gurnemanz sollen 


strite wis (175, 6) werde, und es werden ihm bei Gurnemanz seine toren cleit 
(164, 7) ausgezogen; er legt sie ab, wie er seine tumpheit ablegt. Beim Ab- 
schied von Gurnemanz wird er zum erstenmal die höfische Demutsformel ichn 
bin niht wis (178, 29) gebrauchen, und Wolfram stellt zweimal ausdrücklich 
fest, daß Parzival nicht mehr der tumbe ist: bei Gurnemanz er tumpheit ane 
wart (179, 23) und 


sin manlich zuht was im so ganz, 
sit in der werde Gurnamanz 
von siner tumpheit geschiet. (188, 15ff.) 


In ganz bestimmten Situationen und Ereignissen war der tumbe Parzival 
gezeigt worden, vor allem in den Szenen mit Jeschute, Ither und Gurnemanz, 
und es war immer der Dichter, der seinen Helden tump nannte; dieses 
Wort hatte er sich selbst vorbehalten und keiner seiner Gestalten in den 
Mund gelegt. Nach seinem Abschied von Gurnemanz ist Parzival nicht mehr 
tump, töricht, unerfahren, unbesonnen, er ist jetzt, was die Dinge der Welt 
betrifft, wis, und Wolfram wird nie mehr seinen Helden tump nennen. 
Keine Tat Parzivals wird er mehr mit diesem tadelnden Beiwort zu erklären 
suchen, denn alle weiteren Taten Parzivals, sein Verhalten in den jetzt fol- 
genden Büchern der Dichtung, entspringen vom menschlich-weltlichen Stand- 

punkt aus betrachtet nicht mehr der tumpheit, sie sind wohl überlegt und mit 
der ere, dem Ansehen und den Tugenden eines Ritters in Einklang zu bringen; 
dies gilt selbst für die versäumte Frage und für die Absage an Gott. Parzival 
wird dafür tump genannt werden, aber nicht mehr vom Dichter. Diese Taten 
als tump zu bezeichnen, gehört nicht mehr in die Zuständigkeit eines Mannes, 
der vom menschlich-weltlichen Standpunkt aus urteilt, und auch nicht mehr in 
die Zuständigkeit der höfischen Gesellschaft, die ratlos der Verfluchung Par- 
zivals gegenübersteht; diese Taten zu beurteilen ist anderen Instanzen vor- 
behalten: dem geistlichen Berater Trevrizent und der Selbsterkenntnis des 
Helden, der sich in dem einen Fall, der im weltlich-höfischen Bereich gesühnt 
werden konnte, im Fall seines Vergehens an Jeschute, schon als tor bezeichnet 
hatte und der im 9. Buch sich auch wegen der anderen Taten der tumpheit 
anklagen wird. 

Erst in diesem entscheidenden 9. Buch fällt wieder das Wort tump in Be- 
ziehung auf Parzival. Hier ist der wise Parzival wieder der tumbe:; aber diese 
tumpheit ist nicht mehr mangelnde Weltkenntnis, sondern mangelnde Gottes- 
kenntnis, sie steht auf anderer Ebene. Es ist die Aufgabe Trevrizents, Par- 
zival diese tumpheit zum Bewußtsein zu bringen und sie im Bewußtmachen 
zu verdrängen. 

Parzival bekennt seinen Haß gegen Gott; Trevrizent stellt dazu in seiner 
Gotteslehre fest: 


swer iuch gein im in hazze siht, 
der hat iuch an den witzen cranc. (463, 3) 


P ‚sei Parzival witzen 
 naehen (171, 24), er wird im ritterlichen Handwerk gebildet, damit er an 
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ir tumber. man, daz muoz ich clagen. (468, 11. ehe 


10) diesem großen Zwiegespräch bekennt Parzival auch einer rss 


> an Ither; als es geschah, war er an den witzen toup (475, 6). Im langen unc x 


Parzivals Herz öffnenden Gespräch erzählt ihm Trevrizent auch von einem, : 
der am Gral war und nicht fragte: w‘ 


— der selbe was ein tumber man 
und vuorte ouch sünde mit im dan; (473, 13) 


und: 


sit im (dem Besucher) sin tumpheit daz gebot, 
daz er alda niht vragte, 
grozer saelde in do betragte. (484, 28) 

Alles, was Parzival hier erfährt, seine Schuld am Tod der Mutter und 
Ithers, seine Schuld an der Fortdauer der Leiden des Amfortas, macht die 
Bahn frei für sein Geständnis, das elementar und erlösend aus ihm heraus- 
stürzt: j 

ir sult mit rates triuwe 

clagen mine tumpheit: 

der uf Munsalvaesche reit, 

und der den rehten kumber sach, 

und der deheine vrage sprach, 

daz bin ich unsaelec barn: 

sus han ich, herre, missevarn. (488, 14ff.) 
Mit diesem Bekenntnis ist alles gewonnen. Parzival hat sich durch die Lehren 
Trevrizents zur rechten Erkenntnis durchgerungen, er hat die Sinnlosigkeit 
seines Hasses gegen Gott erkannt, er hat die Verantwortung für alles, was er 
aus tumpheit, geistlicher ignorantias, falsch gemacht hat, im Wissen um seine 
erbsündige Belastung demütig auf sich genommen. Jetzt hat er nicht mehr nur 
die weltliche tumpheit, das weltliche torencleit, abgelegt, sondern auch die 
geistliche tumpheit. Er ist wissend, gläubig und demütig. Trevrizent hat nur 
noch die Aufgabe, nicht durch seine eigene tumpheit, durch zu große Strenge, 
zuviel Tadel (489, 1ff.) das Errungene wieder zu gefährden; er muß verhüten, 
daß Parzival im Bewußtsein seiner Schuld jetzt der Verzweiflung verfällt. 


Parzival ist nicht mehr tump. Trotzdem fällt das Wort noch zweimal in Be- 
ziehung auf ihn und zwar in höchst bemerkenswerten Situationen. Als Gawan 
und Parzival unerkannt aufeinander stoßen, mit einander zu kämpfen begin- 
nen und als in letzter Minute der Kampf unterbrochen wird, stellt Gawan 
erleichtert fest: 

so was ez reht: 
hie ist crumbiu tumpheit worden sleht°. 
hie hant zwei herzen einvalt 
mit hazze erzeiget ir gewalt. (689, 25ff.) 


® vgl. dazu F. Maurer: Leid; Bern 1951, S. 147f. 
° Ganz ähnlich formuliert im Kampf zwischen Parzival und Orilus (264, 26). 
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Diese crumbiu tumpheit ist im Grunde dieselbe tumpheit, die im Itherkampf 


waltete, der auch ein Kampf zwischen Verwandten war. Dort blieb sie crump, 


hier wurde sie zum Glück, durch „Zufall“, sleht. Warum? Aufschluß über des 
Dichters Meinung gibt die zweite Stelle. 


Im Bruderkampf mit Feirefiz, gerade da, als höchste Gefahr besteht, daß 
Parzival seinen eigenen Bruder tötet, also zum zweitenmal sein eigen verh 
(475, 21) erschlägt, zerspringt Parzivals Schwert. Wolfram unterbricht die 
Erzählung und stellt fest: | 

got des niht langer ruochte, 
daz Parzival daz re nemen 
in siner hende solde zemen: 


daz swert ey Ithere nam, 
als siner tumpheit do wol zam. (744, 14ff.) 


Aber der Kampf ist 


noch ungescheiden, 

ze urteile stet ez in beiden 

vor der hohsten hende: 

daz diu ir sterben wende! (744, 21ff.) 


Das Schwert, um dessen willen Parzival in seiner tumpheit einst Verwand- 
tenblut vergossen hatte, zerspringt, ein Brudermord wird jetzt von Gott ver- 
hindert. Die Ausgangssituation ist im Grunde die gleiche wie beim Itherkampf. 
Das große Problem des Tötens im ritterlichen Kampf, das Problem der Kains- 
tat10, stellt sich dem Ritter immer wieder, ob er tump ist oder nicht, und der 
Ritter muß dafür vor Gott die Verantwortung tragen, auch wenn er für die 
Tat selbst nicht schuldig gesprochen werden kann. Parzival hatte im 9. Buch 
die Verantwortung für den Tod Ithers auf sich genommen. Hier im Kampf 
mit Feirefiz verhindert Gott in seiner Gnade den Brudermord. Er kann ihn 
jetzt verhindern, da Parzival geläutert, demütig, wise und der Gnade wert ist; 
ja man ist versucht zu sagen: Gott hat Parzival einst in Schuld fallen lassen, 
damit aus dem tumben ein wiser werde. Jetzt kann er ihm, dem wisen, seine 
Gnade schenken — und es ist nicht mehr fern, bis er ihm die höchste Gnade, 
den Gral, schenken wird. Schuld, Vergehen als Voraussetzung zum Heil, zum 
Wissen, als Mittel göttlicher Erziehung. ih laze siu etewenne an minen ougen 
harte bechort werdin durc ir bezerunge. want inwachete ih ubir siu nieht, so 
wurdin siu virlorn, heißt es im St. Trudperter Hohen Lied (142, 12). Und der 
Theologe stellt fest: „Aus zwei Gründen sündigen wir. Entweder sehen wir 
noch nicht klar, was wir tun müssen, oder wir erfüllen die klar erkannte Pflicht 
nicht. Im ersteren Falle leiden wir unter der Unwissenheit, im zweiten Falle 
unter der Schwäche. Wir müssen freilich gegen beide kämpfen, aber wir unter- 
liegen sicher ohne göttlichen Beistand. Er hilft uns nicht nur zur klaren Er- 
kenntnis unserer Pflichten, sondern läßt auch, wenn die Gesundung des Her- 
zens eingetreten, die Liebe zum gerechten Tun siegen über die Anhänglichkeit 
an die Dinge“ (Augustin, Encheiridion 81). 


10 vgl. W. Mohr: Parzivals ritterliche Schuld, Wirk. Wort 2 (1951/52), 148ff. 
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ständlich: 


r en Cu 
ein maere wil ich niuwen, \ a 

daz seit von grozen triuwen, u 
wiplichez wibes reht, Puh a] 

und mannes manheit also sleht, 3 Lo 


diu sich gein herte nie gebouc. 

sin herze in dar an niht betrouc, 

er stahel, swa er ze strite quam, 

sin hant da sigelichen nam 

vil manegen lobelichen pris. 

er küene, traecliche wis, 

den helt ich alsus grüeze. (4, 9#.) 
traecliche wis; dieses langsame, schmerzhafte Weise-Werden seines Helden 
— weise im weltlichen und im geistlichen Sinn — zeigt Wolfram und er zeigt 
es am langsamen Ablegen der tumpheit. 


IV. I 


Mit dem Wort, er küene, traecliche wis beschwört Wolfram aber auch ein 
altes Idealbild herauf: den homo fortis et sapiens, die Vereinigung von for- 
titudo und sapientia in einem Menschen. 

Ernst Robert Curtius hat in seinem großen Werk „Europäische Literatur 
und lateinisches Mittelalter“!! auch die Geschichte dieses Topos verfolgt und 
Franz Rolf’Schröder hat sie in wichtigen Punkten ergänzt!?. Curtius zeigt, wie 
sich dieses Idealbild des Menschen in seiner scheinbar unvereinbaren Polarität 
bei Homer findet, z. B. in den Gestalten des Achill und Nestor, des Hektor 
und Polydamas, wie es von hier auf Vergil wirkt (Latinus — Turnus) und als 
Topos im Mittelalter weiterlebt. Curtius weist auf Statius und besonders auf 
die Trojaromane des Dictys und Dares hin. Die Ausbildung dieses Topos 
„findet dann ihren Abschluß in der Lehre des Isidor von Sevilla (f 636) über 
das Epos: ‚es heißt Heldengesang, weil es die Taten tapferer Männer berich- 
tet. Helden werden nämlich Männer genannt, die wegen ihrer Weisheit und 
Tapferkeit des Himmels würdig sind‘ (Et. I, 39, 9)“ (Curtius, a. a. O. 184). 
In dieser Gestalt durchzieht der Topos die lateinische Literatur des Mittel- 
alters. „Fortitudo und sapientia erscheinen manchmal auf zwei Personen ver- 
teilt (Alcuin in Poetae I, 197, 1281). Das Ideal bleibt aber ihre Verschmelzung 
in einer Person, so im Waltharius“ (ebda.). Hier heißt es von Walther und 
Hagen: 


Qui simul ingenio crescentes mentis et aevo 
Robore vincebant fortes animoque sophistas, 
Donec iam cunctos superarent fortiter Hunos. (103ff.) 


11 9, Aufl. Bern 1954, 179ff. 
12 Mythos und Heldensage, GRM 36 (1955), S. 1ff.; bes. S. 17ff. 
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j 3 Dieser Topos ist aber nicht auf die lateinische Literatur des Mittelalters ER 
- beschränkt, auch die deutsche kennt ihn!?. Der Pfaffe Konrad stellt im Rolands- a 
- lied Karl den Großen als Verkörperung dieses seltenen Ideals vor seine a 
E Hörer (697ff.); Anseis wird chöne unde wis (114) genannt; Genelun klagt + 
darüber, daß es keine Männer mehr gäbe, die... . wole tochten ze rate unt ze 1 
 vehten (1099f.). In Roland selbst scheint der Dichter einen Helden zu zeichnen, u 
der wohl küene, aber nicht wis, nicht genügend besonnen ist, und man darf DE 


mit F. Maurer annehmen, daß Konrad diesen Mangel an sapientia Roland 
- zum Vorwurf macht!“. 

Aber nicht erst im Rolandslied findet sich dieser Topos. Schon Otfrid von 
Weißenburg benützt ihn, um die hohe Überlegenheit des fränkischen Volkes 
über die anderen Völker glaubhaft darzutun. Den Franken eignet snelli joh 
wizzi (I, 1, 97), der fränkische edilthegan ist wiser inti kuani (I, 1, 100). Diese 
Feststellung Otfrids kann aber schon auf eine lange Tradition zurückblicken. 
Im Prolog zur Lex Salica!5 wird gesagt: die gens Francorum inclita sei fortis 
in arma, sie sei aber auch profunda in consilio; also fortis et sapiens. Und % 
auch später, im Annolied z. B.1$, spielt dieser Topos eine bedeutsame Rolle. 

Es ist deshalb nicht besonders auffällig, daß ihn Wolfram aufgreift. Be- 
merkenswert ist aber, daß der Topos bei Wolfram einen etwas anderen Wert- 
gehalt aufweist. küene bei Wolfram deckt sich mit küene im Rolandslied und 
mit fortis. Der Inhalt, den der Dichter dem Wort wis an dieser Stelle mitgibt, 
geht aber über den Inhalt des Wortes bei Otfrid und Konrad hinaus und er 
geht auch weiter als der Inhalt von sapiens in der lateinischen Geschichte 
dieses Topos. 

Die Interpretation der tump-Belege hat gezeigt, wie Wolfram den Nach- 
druck gerade darauf legt, daß ein Mensch noch tump sein kann, obwohl er im 
weltlichen Bereich wis ist. wis darf sich ein Mensch nach Wolframs Meinung 
erst nennen, wenn er die geistlich-religiöse tumpheit abgelegt hat, wie sie 
Parzival im 9. Buch ablegt. 

Diese Ausweitung der einen Komponente dieses Topos ist in ihrer Wolf- 
ramschen Sonderprägung neu, sie ist es im Prinzip nicht. Denn der Topos 
„tapfer und weise“ hat im Mittelalter auch eine Ausformung gefunden, die 
Curtius nicht erwähnt. Die Verbindung von fortitudo und sapientia ist nicht 
nur ein Idealbild, das auf den sich in der Welt bewährenden Helden bezogen 
wird (auch auf den christlichen Helden natürlich), sondern das auch für den 
geistlichen Helden gilt, der nicht mit Waffen kämpft; ein Ideal, das also 
in seiner Vergeistlichung über das Ideal des Kreuzritters noch hinausgeht. 

Ruotger sagt von Bruno von Köln: „So trat er... in die Zelte des himmli- 
schen Königs (sc. als Erzbischof von Köln), um dort mit gelehrter Bildung und 
erprobter Tugend als Waffen des Glaubens den Kampf mit den bösen Gei- 

13 Hier nur einige Andeutungen. Die Geschichte dieses Topos in der deutschsprachi- 


gen Literatur wäre noch genau zu untersuchen. 
14 vgl. dazu F. R. Schröder (a. a. O.), der für das afrz. Rolandslied dasselbe feststellt. 


15 Text nach K. A. Eckhardt: Lex Salica, 100 Titel-Text; Weimar 1953, S. 82f. 
16 ygl. Strophe 12 und 19. 


12. Jahrhunderts findet-sich dieser’ Topos ae geistlichen 
und ausgeprägt z. B. in der Dichtung des armen Hartmann. Gerade in m 
Werk wird deutlich, welche Umwandlung der Topos erfahren konnte. Sapiens 
ist nicht mehr der, der sich gelehrter Bildung rühmen darf; dieser sapientia 
hat der Mensch abzuschwören. Sapiens ist vielmehr der in Beziehung auf die 
weltliche sapientia tumbe, der aber dafür die richtige witze, die echte sapien- 
tia besitzt, die liste, die von Christus stammen, der also geistlich weise ist 
(423ff.). Der geistliche Held muß aber auch fortis sein, aber nicht mehr fortis 
in armis, sondern fortis in fide (2965ff.). Als solcher hat er den Irrlehrern zu 
widerstehen und in geistlicher Rüstung unter Christi Führung gegen den 
Teufel zu kämpfen (2988ff.). | 

fortis et sapiens, das Idealbild des weltlichen Helden; fortis et sapiens, das ! 
Idealbild des geistlichen Helden; Topos ist nicht gleich Topos. Auch Wolfram 

hat diesen Topos aufgegriffen: er küene, traecliche wis. Sein Inhalt aber deckt 
sich mit keinem der beiden genannten Heldenbilder völlig. Parzival ist nah 
seines Dichters Meinung fortis in armis, von Anfang an, er wird aber erst 
langsam sapiens, im Leid, in Prüfung und Schuld, und er wird sapiens im alten 
Sinne zuerst. Diese sapientia genügt jedoch Wolfram nicht mehr. Sie muß 
überhöht und gekrönt werden durch die geistliche sapientia eines Hartmann. 
Dann erst ist der helt im Sinne Wolframs ein Held. Gotes und der werlt hulde 
wird Parzival erringen!®. Zur Erwerbung der Welthulde sind sapientia und 
fortitudo Voraussetzung, zur Erwerbung der Gotteshulde ist neben den an- 
deren vor allem die geistliche sapientia Voraussetzung; der Held muß seinen 
status als Mensch kennen, denn erst aus diesem Wissen kann die echte die- 
müete erwachsen. 


17 artes secum exercitationesque virtutum arma fidei pre se ferens; Kap. 12; dt. Über- 
setzung von Irene Schmale-Ott in den Geschichtsschreibern der dt. Vorzeit, 3. Ge- 
samtausg. Bd. 30, 1954. 


18 vgl. dazu F. Maurer: Das Grundanliegen Wolframs von Eschenbach, Der Deutsch- 
unterricht 1956/Heft 1. 
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HUGO VON HOFMANNSTHAL: „DAS KLEINE WELTTHEATER‘“* 


In jeder Dichtung lebt der Dichter ganz, gewisse Dichtungen aber verweisen 
eindringlicher als andere auf das Ganze ihres Dichters; es sind dies nicht immer 
die geschlossensten, wohl aber die reichsten, diejenigen mit der gedrängtesten ° 
Fülle von sich verschlingenden Beziehungen, wechselseitig sich erhellenden 
Reflexen; dabei werden Verknüpfungen sichtbar, die sonst verborgen bleiben. 


* (Der Text des „Kleinen Welttheaters“ wird geboten nach H. v. Hofmannsthal: 
Gedichte und Lyrische Dramen, Stockholm 1946, S. 373—394). 
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In dieser Bedeutung bildet das „Kleine Welttheater“ den geometrischen Ort 
für alle Grundlinien des frühen Hofmannsthal; das fließende Licht hofmanns- 
thalschen Wesens bricht sich in diesem Meierda zum differenziertesten Far- 
benspiel. 

Zusammen mit „Kaiser und Hexe“, der „Frau im Fenster“, dem späteren 
„Abenteurer und die Sängerin“, der „Hlschzeit der Sobeide“, dem „Bergwerk 
zu Falun“ schließt sich im „Kleinen Welttheater“ vielleicht am sichtbarsten 
der Zauberkreis purer Magie als Stadium des frühen Hofmannsthal; zugleich 
aber birgt dieses Abschließende den Beginn in sich; nichts wird später sein, 
was nicht bereits angelegt gewesen und nichts ist für immer abgetan, was sich 
hier verdichtet hat; leise verwandelt tritt es stets wieder in den Kreis der 
Schöpfung ein; diese Dauer im Wechsel erscheint bei Hofmannsthal so durch- 
sichtig wie bei Goethe, ungeachtet der kürzeren Bahn; bei Goethe ist freilich 
alles zu breiterer Stufenfolge entwickelt, was bei Hofmannsthal sich häufig 
in gedrängtem Zugleich vollzieht; dabei darf man jedoch auch bei Goethe die 
gewichtigen Züge des jeweils Sich-Ergänzenden, sowie das Präsumtuose kei- 
neswegs übersehen. 

Als eine „lyrisch dialogisierte Kleinigkeit mit sieben oder acht Figuren in 
der Art eines Puppentheaters“ — so bezeichnet der 23jährige im August 1897 
seinem Vater das Entstehen des „Kleinen Welttheaters“ ganz in der spieleri- 
schen Eigenart, Tiefe an der Oberfläche zu verbergen; dabei aber konnte er 
sich den Hinweis nicht versagen, daß darin mehr als in Früherem „Eigenart 
ohne Manier und innere Fülle ohne Dunkelheit“ verdichtet seit. Es scheint 
überhaupt, als habe zwischen dem Dichter und dieser Dichtung ein besonders 
inniges Verhältnis bestanden ähnlich demjenigen, das die einzelnen Figuren, 
die „Glücklichen“ (wie der Untertitel lautet), damit sind die „innerlich Rei- 
chen“? gemeint, in ihrer traumhaften Zwiesprache mit dem Dasein unter- 
halten. 

1895 hatte Hofmannsthal einmal skizzenhaft die „Ideallandschaft“ entwor- 
fen: „tiefer Fluß zwischen steilen Uferhängen, auf denen Städte, Weingärten, 
Landstraßen: das Leben“3. Diese Vision mutet wie ein Vorentwurf an zur 
Bühne des „Kleinen Welttheaters“: eine Brücke, die sich hoch über den Fluß 
des Lebens wölbt, von Lebensufer zu Lebensufer, ein Schauplatz, auf dem Sein 
und Bedeuten identisch sind. Gleichnishaft wird das Wesen der Brücke heraus- 
gestellt, zugleich Spannung und Versöhnung zu sein, Getrenntes zu vereinigen 
und Vereinigtes sichtbar werden zu lassen. Der Gang der Figuren über diese 
Brücke bildet keinen Ablauf, vielmehr bezeichnet sich darin ihre Situation; 
es geschieht auch nichts, als daß jede Figur ihr Wesen transparent werden 
läßt. Über dem ganzen erhebt sich der Abendhimmel, es ist die Zeit der an- 
brechenden Dämmerung, in der sich die Scheine behutsam vom Sein abzu- 
lösen beginnen und Selbständigkeit gewinnen, Nähe und Ferne unbestimmbar 


1 Hofmannsthal: Briefe 1890—1901, Berlin 1985 S. 215 (Br. I). 
2 Hofmannsthal: Briefe 1900—1909, Wien 1937 S. 123 (Br. II). 
s „Corona“ Bd. IX, 1939 S. 683. 


. Peasf: > > a m 
sich einander äh Tag und Nacht sich verschr änken; 
Spiel von Licht und Luft, von Reflexen und Schatten, dies en 
ungreifbaren Atmosphäre lösen sich die Figuren jeweils für einen Augen! Jlick 
selbst verwoben in diesen Widerschein und wiederum Widerscheine spendend. 


lassen; Unsägliches verheißt der zitternde Reflex, nur Schein und dennoch 


wirklicher als alles Wirkliche. So schreitet er nun auf und ab, sich selbst von 


weitem spiegelnd, „einem Vogelsteller gleichend, / Vielmehr dem Wächter“, 
der ausspäht nach „ungewissen Schatten“; so harrt er der „Guten Stunde“, in 
der sich ihm alles in Vision umsetzt, denn überall schlafen namenlose Ge- 
‚ sichte, eine magische Welt, „mit spähenden Augen übersäet; sie ist voll Nach- 
barschaft; ein Leben horcht auf das andere... auf den unfühlenden Felswän- 
den liegt der Widerschein sehnsüchtiger fragender Blicke®.“ 
„Dort, wo ein abgebrochnes Mauerstück 
Vom Park die Buchen dämmernd sehen läßt, 
Dort hebt sichs an! .. .* 
Der DICHTER erstaunt, allein es ist kein vereinzeltes Staunen, sondern ein 
fortwährendes; niemals auch zeigt er sich überrascht, denn nichts begegnet ihm 
unerwartet; darum kann er sich umkehren, den hellen Fluß zu sehen; denn 
diese Gestalten sind ja um seinetwillen da, auch wenn sie sich nur umeinander 


bekümmern. „Mit leichten Armen teilen sie das Laub“ — mühelos wie der 


Schwimmer das Wasser; er hört sie sprechen, ohne sie zu verstehen. Nur daß 
es ein „Schicksal“ ist weiß er, welches aus dieser Konstellation hervorgeht, daß 
er selbst verborgener Genosse dieses Schicksals, „denn irgendwie bin ich 
dareinverwebt“. Über dieses „irgendwie“ vermag er nicht zum Gewissen zu 
durchdringen, die Worte verschließen sich ihm, nur die Gebärden vermag er 
zu verfolgen, den Aufbruch zu einem langen Weg. Die magischen Reflexe be- 
wirken ein traumhaftes Durcheinanderspielen und -spiegeln der Gestalten- 
bereiche; das kraftvolle Zurüsten, das die innere Bewegung herausgefordert 
hatte, gewinnt „jenseits an den Hängen“ ein anderes, wenn auch verwandtes 
Gesicht. Klimmen dort nicht „Pilger mühsam wie Verzauberte“? „Und mit 
geheimnisvoll Ermüdeten / Ist jener Kreuzweg, sind die kleinen Wege / Durch 
die Weingärten angefüllt.“ Alles ist voller Begegnungen, durchsetzt mit zahl- 
losen Möglichkeiten, Wege, die einander durchkreuzen wie Figuren auf einer 
magischen Tafel; genießen die einen das Vorgefühl der Ferne, verhüllen die 
andern, ermüdet vom Andrang der Eindrücke, ihr Gesicht; ein unmerklicher 
Vorhalt deutet sich an, dann überblendet eine ungleich bewegtere Szene das 
leise Verhaltene. An den Ufern und im Wasser blinken Leiber wie Metall- 
spiegel und funkelnd sind die Wellen aufgewühlt; die schweren Panzer haben 


sie abgeworfen und andre führen aufbäumende Pferde zur Flußtiefe; rausch- 


hafte Lust äußert sich in diesen verschlungenen Bewegungen, ergreift alles in 
dem flutenden Licht, die Weidenbüsche selbst werden bewegliche Figuren, 


% Hofmannsthal: Prosa II, Frankfurt 1951 S. 34. 


„Der „Widerschein“ läßt den DICHTER aufbrechen, der Abglanz der 
Sonne zwischen seinen Fingern bezeichnet ihm die Zeit, die Badezelle zu ver- 
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 ghiari-Schlacht wie auf den Windsor-Entwürfen Lionardos; zwei Jahre zu- 


vor, während seiner Dienstzeit an einem Rasttag an der Thaja, hatte Hof- 


_  mannsthal solche Eindrücke empfangen, zugleich in der ihm eigenen Art zeit- 
‚lich verschränkt: „Es war wirklich etwas von der Stimmung halb Ilias, halb 


Mittelalter, wie sie wohl auf den verlorenen Kartons der badenden Reiter von 
Lionardo gemeint gewesen ist.“ (Dem Windsor-Kodex verdankte Hofmanns- 
thal „eine der stärksten, mit Worten nicht wiederzugebenden Intuitionen“ 

seines Lebens „in bezug auf das Grundgeheimnis der bildenden Kunst, beim 
Gewahrwerden, daß alle dies Gestalten (Pferde, Fische, Gnomen, Maschinen, 
Geräte) aus lauter Kugeln bestanden“®.) Alles zusammen formt sich zu einem 


leuchtenden Ornament von magisch bezwingender Schönheit, die ganze Welten 


des Fühlens herauslockt in den „stillen Abend“. Den Abend als Zeit der Er- 

füllung hat Hofmannsthal unermüdlich berufen; Schein und Sein sondern und 

vereinigen sich da am innigsten zu magischen Traumbildern, und es emanie- 

ren die Spiegelgesichte; wenn es „still und dämmrig“, wird der Page im 

„Tızian*-Prolog zum Schauspieler selbstgeschaffner Träume; daran sieht man 

sich gemahnt, wenn jetzt der DICHTER seine magischen Gesichte evoziert: 
„Nun auc ein Kopf: am Ufer hebt sich einer 


Und mißt mit einem ungeheuren Blick 
Den Fluß zurück... Warum ergreifts mic so... 


“ 


Es ist der Blick zurück zu den Ursprüngen, den ein dionysisch Entbundener 
wirft, selig wie ein „wilder Faun“; das Hohe und das Niedere saugt er mit 
seinen Augen ein; Reflex des Himmels und Spiegelung des Grundes vereini- 
gen sich, in „feuchten Schatten durcheinanderkreisend“. Nur ein Schatten 
trifft den Schwimmer und verwehrt ihm die Übersicht, welche der DICHTER 
besitzt, der eine Schar von Schöngekleideten erblickt. Wiederum fängt er den 
unendlichen Reiz der Erscheinung auf, Formen, Farben, Schatten und Halb- 
schatten; allein das Wesen, das Tun kann er nicht entziffern; er schwankt im 
Ungewissen, vermag nur zu ahnen oder zu raten, unverbindliche Möglich- 
keiten, die ihm seine Phantasie vorspiegelt, zu umkreisen: 

„Sie knien nieder ... .. einen zu verehren? 

Vielmehr sie graben, alle bücken sich: 

Ist eine Krone dort? ist dort die Spur 

Von einem Mord verborgen? .. .* 
Der DICHTER verharrt auf der Brücke; er vermag nicht tätig teilzunehmen; 
indessen gleitet sein Schwimmer-Gesicht unaufhaltsam weiter, so daß er sich 
fragt: 

„Will er hinab, bis wo die letzten Meere 

Wie stille leere Spiegel stehen? ... .“ 
Es sind die unverstörten Wasserspiegel, welche willenlos Bilder empfangen 
und ohne Zutun zurückwerfen, die nichts fassen und nichts halten, nur Lockung 


5 Br.], 176. 
® E.R.Curtius: Kritische Essays zur europäischen Literatur, Bern 19542 S. 127. 
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und Versprechen bedeuten, schwebend, vielnamig, wesenlos. Wenig früher. 
hatte Hofmannsthal schon einmal diese Vorstellung des Schwimmers berufen, 
welcher der „untergehenden Sonne nachschwimmend auf Kopf und Schultern 
eine leise Wärme fühlt, während rückwärts ihn das dunkelnde Wasser an- 
schauert, hoch im Licht ein leichter Wind die ahnungslosen Wolken treibt, 
unten die Formen der Berge sich verändern und er, zwischen so ungeheurer 
Bereicherung, so unwiederbringlichen Verlusten, sein Auge nicht groß genug, 
alles aufzufassen, seiner selbst unsicher wird und nur eines gewaltigen Daseins 
grenzenlos versichert?.“ 

Nachdem der Schwimmer sich so weit entfernt, überkommt den DICHTER 
der Schauder der Einsamkeit, da auch die Traumerscheinungen erlöschen; es 
erwacht in ihm der Wunsch, jene Gestalten auf dem Hügel wiederzusehen, 
allein bei diesem Gedanken bereits spürt er neue hinter sich aus den Büschen 
treten: 


„Da bebt der Tag hinab, das Licht ist fort, 
Wie angeschlagne Saiten beb ich selber.“ 


So ist er in beständige Vibration versetzt, weil alle Erscheinungen in ihn ein- 
gehen, weil sich in ihm alle Kräfte auszugleichen verlangen, unpersönlich und 
zuständlich konstituieren; allem ist er ausgesetzt, „ein Spiel von jedem Druck 
der Luft“8. Alles aber ist ihm auch gegenwärtig, und er vereinigt das Gewesene 
und das Künftige. Aus dem Abglanz unendlicher Möglichkeiten schafft er das 
Gedicht, nach seinem Zeugnis: 


»..... jenes künstliche Gebild; 
Aus Worten, die von Licht und Wasser triefen, 
Worin ich irgendwie den Widerschein 
Von jenen Abenteuern so verwebe, 
Daß dann die Knaben in den dumpfen Städten, 
Wenn sie es hören, schwere Blicke tauschen 
Und unter des geahnten Schicksals Bürde, 
Wie überladne Reben schwankend, flüstern: 
„O wüßt ich mehr von diesen Abenteuern, 
Denn irgendwie bin ich dareinverwebt 
Und weiß nicht, wo sih Traum und Leben spalten.“ 


” Hofmannsthal: Prosa I, Frankfurt 1950 S.302; Max Kommerell hat den jungen 
Hofmannsthal im Gleichnis des „Schwimmers“ gefaßt. (H. v. Hofmannsthal. Eine 
Rede, Frankfurt 1930 S.9). In dieser Vorstellung des DICHTERS wird das Ver- 
bindende und Trennende zu George und seinem Kreis besonders erkennbar, wenn 
man die theoretische Proklamation von Klages in den „Blättern für die Kunst“ 
(II, 5; Februar 1895) anzieht: „. ... vermöge gewaltiger vorstellungskraft gelingt 
es ihm erregt zu werden durch den gaukeltanz der dinge, die seine fantasie mit will- 
kürlich erdichtetem inhalt belebte. in diesem bezirk erträumter sensationen ist er 
zugleich kämpfer, triumfator und zuschauer. in der vorstellung bleibt das bewußt- 
sein, daß seine geschöpfe nur von ihm ihre seele liehen, daß sie seinem zauberstab 
gehorchen und hinter der erregung steht leise aber vernehmlich der kaltherzig stili- 
sierende verstand.“ 

® Hofmannsthal: Prosa II S.298; dieses Zitat aus dem „Urfaust“ kehrt bei Hof- 
mannsthal mehrfach wieder, so II, 281; R. Beer-Hofmann wählte es als Motto zu 
seiner frühen Novelle „Das Kind“ (Berlin, 1893). 
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Der DICHTER fühlt Bezug zu allem, seine Phantasie vermag alles zu vereini- 
gen und die Zeit zu überwinden; schwerelos und mühelos vermittelt er den 
Sehnenden die verknüpfenden Gefühle und Ahnungen, hält Antworten bereit, 
die Fragen herausfordern; magisch evoziert er zahllose Gesichte, allein ihm 
fehlt die Kraft, die schicksalhaften Konfigurationen zu entziffern, zum Sein 
durchzudringen. 

Nachdem der Dichter sich entfernt hat, betritt der GARTNER die Brücke. 
Seine Sprache hat nicht das Gleitende der Übergänge, die jedem „Druck der 
Luft“ entsprechende Beweglichkeit, wie diejenige des Dichters; strophisch ge- 
gliedert und durch springende Reime gebunden, besitzt sie eine stärkere Kon- 
deszenz. Wurde der Dichter vom Strom des Rhythmus geführt, so bestimmt 
der Gärtner gelassen den Ablauf seiner Verse; er spricht aus einem größeren 
Abstand. In diesem Greis „mit schönen, durchdringenden Augen“ erneuert 
sich die uralte Einheit des Gärtners und des Mandarinen, welche Goethe 
schon in seinen „Chinesisch-deutschen Jahres- und Tageszeiten“ aufgegriffen 
hatte. Der Gealterte entsagte der äußeren Herrschaft, verließ die glanzvolle 
und spannungserfüllte Welt der Boten, Wächter, Feinde, um ein mystisches 
Einverständnis mit dem Organischen zu gewinnen, reine Ein-Sicht der Inner- 
lichkeit: \ 

„Ich trug den Stirnreif und Gewalt der Welt 
Und hatte hundert der erlauchten Namen, 


Nun ist ein Korb von Bast mein Eigentum, 
Ein Winzermesser und die Blumensamen.“ 


Von jeher waren ihm Gipfelaugenblicke der Einsicht zuteil geworden — be- 
zeichnend wiederum in den Zeiten der Übergänge — in denen sich die Welt 
zu erkennen gegeben; da sog er schon „den Duft von Erd und Wasser ein“ und 
empfand das unsäglich Trostvolle, welches das Eingehen in die einfachen Ele- 
mente birgt. Einst von „Ruhm und Glanz der Welt“ umgeben, glich er jenem 
„Kaiser von China“, der „in der Mitte aller Dinge“ wohnt, dessen selbstherr- 
liche Schöpfung so schrankenlos, daß er das Wachstum bei den Menschen lenkt 
„wie der Gärtner an den Blumen“?. Dagegen ist das Dasein des kaiserlichen 
GÄRTNERS so vollkommener Dienst, daß ihm die Gleichheit der Menschen 
und Pflanzen vertraut wird; noch im Besitz der Herrschergewalt war früher 
- die ganze Umwelt zum blinden Spiegel seiner selbst erniedrigt; nur trübes 
Medium einer Abhängigkeit, der die innere Wahrheit fehlte: 

»... Wenn ich umwölkt von Leben um mich blickte: 

Denn alle Mienen spiegelten wie Wasser 

Nur dies: ob meine zürnte oder nickte.“ 
„Umwölkt von Leben“ — diese Abbreviatur vermag umfassend die Mystik 
Hofmannsthals zu beleuchten, und der greise Gärtner bekennt: „Befreiung 
wars, dies alles umzutauschen / Für diese Beete, dieses reife Lasten / Der 
Früchte... “ Der erhöhte Zustand gewährt aber diesem Weisen noch eine 
andere beglückende Übersicht, welche die zweite und dritte Strophe bereits 
umkreist; die Gleichheit von Gewesenem und Gegenwärtigem: 


® Hofmannsthal: Gedichte und Lyrische Dramen S. 31. 


allen zur r Einheit ee are dem ee 1 GARTNER et der D ft 
das Herübergelebte von vergangenen Tagen zu, bezeugt ihm das Unverlier- 
bare der Erinnerung (während das Momentane bei Hofmannsthal sich unauf- 
haltsam verflüchtigt), bestätigt ihm, daß zwischen dem kaiserlichen und dem 
GARTNER-Dasein kein unüberbrückbarer Zwiespalt klafft, daß vielmehr 
„in einem tiefen Sinn“ Zusammengehörendes sie verbindet; Früheres und 
Späteres, Traumhaftes und Gegenständliches, alles integriert sich zum Höhe- 
ren, zum Wahren. Er erkennt die gültige Hierarchie vor allem in den fühl- 
samsten Dingen, in der unverstört organischen Bewegung, im reinen Pflanzen- 
leben; tiefsinnig bekennt er das Größre, was noch ihm widerfährt: 

„Daß an den Blumen ich erkennen kann 

Die wahren Wege aller Kreatur, 

Von Schwach und Stark, von Üppig oder Kühn 

Die wahre Art...“ 
Der reine „Drang des Lebens“ kommt ihm darin entgegen als stumme wer- 
bende Natur (sie ist „nichts als gelebtes Leben, und Leben das wieder gelebt 
sein will“1! — so faßt es Hofmannsthal ein Jahrzehnt später), im Schmelz der 
Farben offenbart sich das Innerste, Zauber und Frische der Frühe, beredter 
selbst als Stimmen von Knaben; „wundervoll verwoben sind die Gaben / Des 
Lebens hier...“ Das sonst Unvereinbare ist diesem „Glücklichen“ gegönnt, 
„weil er das Leben durchschaut und es abgelegt hat, wie einen zu schweren, 
reichen Mantel“!?2. „Kindlichkeit und Majestät“ fallen für ihn zusammen, sonst 
Parallelen von Werten, die sich erst im Unendlichen schneiden, jene mystische 
Vereinigung, aus der die Gestalt des „Kinderkönigs“ im „Turm“ empfangen 
wird. Es ist der Zustand jener erhöhten Altersdurchsichtigkeit (wie sie ver- 
wandt auch die Großmutter im „Bergwerk zu Falun“ besitzt), in welcher der 
Kreis des Lebens immer vollendet erscheint. Dieses Eingeweiht-Sein verleiht 
den magischen Blick der Contemporanität, den die greise Antiope in „Üdipus 
und die Sphinx“ ebenfalls besitzt. Ihre Augen sehen „die Nacht, auch wenn 
es tagt, so wie wer tief / genug in einen alten Brunnen stieg, / die Sterne auch 
am hellen Mittag schaut!?*,“ 

Zugleich schließt sich damit eine Beobachtung an, die für alle diese Figuren 
sich verwandt wiederholt; die Schlußverse weisen unaufdringlich aber unüber- 
hörbar zurück zum Beginn, sodaß jeweils die Linie der Kreisrückbiegung ent- 
steht; jeder Epilog birgt einen Prolog in sich; auch in dieser Hinsicht bildet 
jeder dieser „Glücklichen“ emen selbständigen Kreis. 

„Langsam, sein Pferd am Zügel führend“ nähert sich der JUNGE HERR 


1% Hofmannsthal: Ad me ipsum „Die Neue Rundschau“ 65.Jg., 1954 S. 367. 
11 Hofmannsthal: Prosa II S. 357. 

12 Hofmannsthal: Briefe II S. 123. 

{2® Hofmannsthal: Dramen II, Frankfurt 1954 S. 350: 
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| der Brücke. IB sechs- oder siebenfüßigen Taken Ben ihm, wie seinen“ 


Vorgängern, ein unverwechselbar eigene Sprache; die eigentümlichen Zeilen- 
sprünge, die unterschiedlichen rhythmischen Einheiten und auffälligen Pausen 
sprechen den Drang der Erwartung aus, zugleich aber auch ein eigentümliches 
Vorhalten, Sich-Klären, Ahnungen und Erinnerungen, Traum und Leben 
aufeinander zu beziehen. In der Stunde der Dämmerung, vor Tag, der Zeit der 
Spiegelungen und Gesichte, war er aufgebrochen; da ist er dem Greis begegnet, 
der ihm viel zu denken gibt, daß er nicht aufhören kann, darüber nachzu- 
sinnen: 

Ein sonderbarer Bettler, dessen stummer Gruß 

So war, wie ihn vielleicht*ein Fürst besitzen mag 

Von einer Art, wie ich von keinem freilich las: 

Der schweigend seine Krone hinwürf und vor Nacht 

Den Hof verließ und nie mehr wiederkäm. 

Was aber könnte einen treiben, dies zu tun? 
Es gehört zur inneren Form des „Kleinen Welttheaters“, daß jede dieser Fi- 
guren für sich steht, daß aber zahlreiche Reflexe verbindende Lichter hervor- 
rufen, daß Figuren und Motive ihresgleichen magisch evozieren; in diesem 
Bettler-Greis, dessen Gebärde den Adel fürstlicher Geburt verrät, erscheint 
etwas wie eine wiederholte Spiegelung des Gärtner-Kaisers, der als Gestalt 
die Frage des Jungen Herrn vorweg erledigt hatte; freilich bleibt dies in der 
Sphäre des Möglichen, zarter Andeutung ohne Schärfe und Entschiedenheit 
des Gewissen, ähnlich wie Träume sich gleichen. Die Erscheinung beeindruckt 
tief den jungen Menschen, die Gründe des Schicksals aber bleiben ihm — wie 
schon dem Dichter — rätselhaft. Die unerläßliche Verknüpfung mit dem Leben 
begreift er noch nicht; „Geschicke“ kommen ihm vor wie „Netze und Fuß- 
angeln“, in denen der Mensch sich verfängt, allein es drängt ihn auch, diesen 
Verstrickten zu helfen; er fragt „nach ihrem Leben“ und weiß schon vielerlei, 
was seinen „Brüdern völlig fremd“. In diesem aufkeimenden Mitgefühl zeich- 
net sich behutsam der Weg ab, der zu den „Komödien“, dem „erreichten 
Sozialen“13 führt. 

In hoher Mittagszeit, zur Stunde Pans, war er im dämmernden Gebüsch 
eingeschlafen und fing sogleich zu träumen an; in der perspektivischen Ver- 
kürzung, die den Stil der Lyrischen Dramen bestimmt, folgt nun eine Va- 
riation über das uralte Thema: Traum ein Leben. „Gekleidet wie auf alten 
Bildern“ sah er sich jagen, „der dichte Wald / War angefüllt mit Leben, über- 
schwemmt mit Wild, / Das lautlos... .. floh.“ Dieses Eintauchen in die Ver- 
gangenheit und zugleich bildhafte Stilisieren gemahnt an das Verhältnis von 
Page und Infant im „Tizian“-Prolog. Von einem eigentümlichen Doppel- 
gefühl beseelt, Übermaß von Jagdfreude und innerster Beklommenheit, mußte 
der JUNGE HERR plötzlich an seinen Vater denken; das Übermaß geträum- 
ten Fühlens läßt den Traum stets zum Leben hin durchsichtig werden, und ihm 
ist als sähe er dessen weißes Haar in einem „Brunnen“ unter sich. Die „tie- 
fen Brunnen“ bezeichnen bei Hofmannsthal immer den Eingang zur geheim- 


13 Hofmannsthal: Ad me ipsum a. a. O. S. 367. 
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2 diese Brunnenspiegel beugt. Ein Sprung de eksdch eh den Schlafend 
auf, aber noch fühlte er den Traum wie „dunkle Spinnweb um die ! 
hängen, ganz wie es Sigismund verspürt in Hofmannsthals frühem Versuch, 
0, Sich das „Leben ist Traum“ von Calderön anzueignen!#. Gebannt verläßt der 
Ei . JUNGE HERR die „dumpfe Kammer grüner Flecken sein Pferd neben Bike 
r dem er den leichten Zaum herausgenommen: 


N Da schwirrten- Flügel dicht vor mir am Boden hin... 
Da warf ich mit dem Zaum der Richtung nach und traf... 
N ..... Sonderbar 


War mir die Beute, und der Traum umschwirrte mich so stark, 
Daß ich den Brunnen suchte und mir beide Augen schnell 
‚Er Mit klarem Wasser wusch; und wie mir flüchtig da 
| Aus feuchtem Dunkel mein Gesicht entgegenflog, i 
Kam mir ein Taumel so, als würd ich innerlich . 
Durch einen Abgrund hingerissen, und mir war, j 
Da ich den Kopf erhob, als wär ich um ein Stück , 
2 Gealtert in dem Augenblick .. . 


Mit Erstaunen gewahrt der junge Mensch, wie Geträumtes und Gelebtes 
sich durchdringen, wechselseitig spiegeln, ergänzen; das Leben leuchtet zuwei- 
len unwirklich in den Traum hinein und der Traum nimmt Lebenswirklich- 
keiten voraus, dabei umfängt ihn hohe Ahnung von den Lebensdingen. Von 
fern blickt der „Fasanentraum“ Goethes in diesen Zusammenhang hinein; 
durch ein Menschenalter hatte er ihn begleitet und dazu bemerkt, daß wir uns 
an solchen „Wahnbildern“ ergötzen, „die, weil sie aus uns selbst entspringen, 
wohl Analogie mit unserm übrigen Leben und Schicksalen haben müssen“15, 
Dieses Bewußtsein des Träumens, das nach Novalis immer die Nähe des Er- 
wachens bedeutet, bezeichnet das Stadium des Übergangs aus dem „glorreichen 
aber gefährlichen Zustand der Präexistenz“ zum Sein; das Durchfühlen frem- 
der Geschicke bereitet ebenfalls diesen Übergang vor, echte Teilnahme führt 
zum Schicksalsvollen, ist eine Vorstufe der Vereinigung; behutsam zeichnet 
sich die Einsicht ab, daß die „Netze und Fußangeln* der Geschicke, die 
schuldhaften Verstrickungen einen „ambivalenten Sinn“1® bergen. Indem der 
JUNGE HERR die geheimnisvolle Einheit von „Innen“ und „Außen“ er- 
fährt, altert er; es geht ihm wie dem Kaiser Porphyrogenitus in „Kaiser und 
Hexe“, der sich dem Hirten vergleicht: „Der, den Kopf im Wasserschaff / 
Meinte Welten zu durchfliegen“!?. In dieser Vereinigung von Ich und Welt 


„Corona“ Bd. VII, 1937 S. 200. 

15 ee Italienische Reise, Artemis-Gedenk-Ausgabe ed. Beutler Bd. 11, Zürich 
1950, S. 117—118. 

’* Ad me ipsum a. a. O. S.359; dazu auch die gehaltvollen Ausführungen von Grete 
Schaeder: H. v. Hofmannsthal Bd. I Die Gestalten, Berlin 1933 S. 7ff. u. a. 


1? Hofmannsthal: Gedichte und Lyrische Dramen S. 366; dazu auch bemerkenswert 
Briefe I, 57—58. 
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liegt etwas unendlich Beglückendes, worüber der Kaiser seinen Kämmerer 


belehrt: 


„Sieh, ein Schicksal zu erfinden, 
Ist wohl schön, doch Schicksal sein, 

Das ist mehr; aus Wirklichkeit 

Träume baun; gerechte Träume . . .“!8 
Darin liegt aller Anspruch und alle Aufgabe; denn „Gerechtigkeit ist das 
Erste, Gerechtigkeit ist das Letzte“1%. In einem Augenblick der Erhöhung 
gehen dem Jungen Herrn diese Zusammenhänge auf und fast immer sind es 
Augenblicke, in denen das Künftige eher als ein schon Vergangenes erscheint, 
wie es noch dem „Schwierigen“ widerfahren sollte; der Augenblick enthält 
das Ganze im zeitlichen Zugleich. Der JUNGE HERR, allem Menschlichen 
aufgeschlossen, empfängt Offenbarung als verknüpfende Gebärde im „Gruß“, 
der „etwas Grenzenloses“2° — wie es Hofmannsthal später einmal ausdrückt 
(das Umfassende und Erfüllende des „Grußes“ gemahnt an die „Vita Nuova“ 
Dantes), daß „früh und spät“ ein Lächeln durch die lichten Zweige schimmert. 
Nun weiß er auch um das schicksalhafte Zugleich des Miteinanderdaseins und 
Alleinseins, um das Walten der „Tyche“, die „Welt, die das Individuum von 
sich entfernen will, um es zu sich zu bringen“2t. Darin liegt das Geheimnisvolle 
und wiederum Zubereitete der Wege und der Begegnungen, das arcanum des 
Sonderns und Vereinigens, ein „namenloses stilles Glück“, und überall erwar- 
tet er den Pfad zu sehn: 

„Der anfangs von ihr weg zu stiller Prüfung führt 

Und wunderbar verschlungen doch zu ihr zurück.“ 

So bestätigt auch sein Weg die Figur der Kreisrückbiegung, wie sie der Ent- 
wurf zum „Andreas“-Roman wieder erkennen läßt; selbst wahrhafte Liebe 
ist „Vorwegnahme des Endes im Anfang“??; darin liegt wesentlich jener 
Hauch von Mystizismus, der dem „Schwierigen“ das Unnachahmliche verleiht. 
Die inneren Abläufe sind mit den äußeren auf dieser Höhe identisch und im 
Gewebe der hofmannsthalschen Dichtung läßt sich durchgehend verfolgen, daß 
das Ende des Fadens nicht abgerissen ist, sondern jeweils zurückgeschlungen 
in den „Faden des Anfanges“*. 


Während der Junge Herr die Brücke verläßt, tritt „völlige Dämmerung“ 
ein, und der FREMDE tritt auf; „nach seiner Kleidung könnte er ein geschick- 
ter Handwerker, etwa ein Goldschmied sein“. Nach dem Dichter ist er der- 
jenige, der mit angespannter Aufmerksamkeit zum Fluß hinunterblickt. Die 
schweren Träume der Kindheit kann er nicht abstreifen von seinen Lidern, 
den Drang, vermeintlich kostbare Gebilde aus bewegtem Abgrund aufzu- 


fangen: 


18 ebenda. 

19 Hofmannsthal: Prosa I S. 138. 

20 Hofmannsthal: Prosa II S. 306; vgl. Dante: Vita Nuova, Leipzig 1921 (Insel) S. 5. 
21 Ad me ipsum a. a. O. S. 364. 

22 Hofmannsthal: Die Erzählungen, Stockholm 1946 S. 299. 

23 ebenda S. 365—66. 
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Mein ich achmeideh hingeslfeu zu sehen 
. Wie Narben an dem Leib von Kindern wuchs 
Mit mir dies eingegrabene Verlangen!“ 
Wie ein verworrener Traum strömt ihm alles entgegen, das verwirrend Un- 
absehbare; es treibt ihn, aus dem flüssigen, flüchtigen Lebens-Traum-Stoff, 
aus betörender Fülle von Erscheinungen den „Schatz zu heben“, das Fließende 
Ex ‚als stille Form zu erkennen. Dem Kinde war es noch verwehrt, Ba ' 
die beschwörenden Kräfte der Magie zu üben, die das empfängliche Kinder- 
gemüt bedrohen, der Mann hingegen fühlt sich stark genug: Ei 


„Doch dieses Wasser gleitet stark und schnell 
Zeigt nicht empor sein stilles innres Leben. 


Nur seine Oberfläche gibt sich her, 

Gewaltig wie von strömendem Metalle 

Von innen treibt sih Form auf Form heraus 
Mit einer Riesenkraft in stetem Schwalle.“ 


In schwindelnder Schnelle, unaufhaltsam gleiten die zerfließenden Ausgebur- Fi 
ten des Elements vorüber; kaum lassen sich diese Mischungen und Verwand- 
lungen bezeichnen, Liebliches und Ungeheuerliches, Zartes und Gewaltiges; 
von besonderem Reiz ist die Spannung der Sprache, Ausdruck des Festen in 
den Nomina, des grenzenlos Bewegten in den Verba. („Krüge“, „Schultern“, 
„Riesenmuscheln“, „Leib der Nacht“ — „heraus schwingen“, „hervor gegos- 
sen“, „zerflossen“, „wälzen“, „auseinander werfen“.) Das geisterhafte Spiel 
der Mächte verdichtet sich erschöpfend in dem Vers: „In sich geballt die dröh- 
nende Gestalt.“ Sogleich wieder entgrenzt sich alles nur angedeutet Gestaltete 
in unaufhörlichen Metamorphosen; indem diese grenzenlosen Möglichkeiten | 
dem FREMDEN entgegendringen, üben sie eine suggestiv herausfordernde 
Wirkung, daß er erregt bekennt: 


„Mich überkommt ein ungeheurer Rausch, 
Die Hände beben, solches nachzubilden ... .“ 


Allein wie soll das Unfaßbare und Proteische, das keinen Anfang kennt und | 
kein Ende, nur die Einheit des Flusses, wie soll aus unendlicher Zeit und un- 
endlichem Raum etwas als Form gesondert und abgeschlossen werden? Darauf 
besinnt sich der FREMDE: 


„Nur ist es viel zu viel, und alles wahr: 

Eins muß empor, die anderen zerfließen. 
Gebildet hab ich erst, wenn ichs vermocht, 
Vom großen Schwall das eine abzuschließen. | 


In einem Leibe muß es mir gelingen, 

Das unaussprechlih Reiche auszudrücken, 
Das selige Insichgeschlossensein: 

Ein Wesen ists, woran wir uns entzücken!“ 


Die Frage nach dem „Plastischen“ stellt sich, das — wie Hofmannsthal später | 


. 
F 
4 
2 


Hugo von Hofmannsthal: „Das kleine Welttheater“ 


ausführt — „nicht durch Schauen, sondern durch Identifikation“ entsteht23°; 
das heißt durch völliges Durchdringen, höchst durchgebildete Bezüge zu ver- 
binden, aber auch zu trennen; unerläßlich ist es, aus dem unendlich Fließenden 
Eines auszuscheiden. Diese Zusammenhänge, die Hofmannsthal zeitlebens 
überdacht hatte, fand er berührt in dem Wort von Rudolf Pannwitz, das er 
sich aneignete: „Das Lebendige fließt, aber das Fließende ist nicht die Form 
des Lebens“2*. Rückblickend stellte er fest: „Immer habe ich mich bemüht, aus 
dem fließenden Element Festes zu gewinnen, wie der Krug das Wasser in der 


-- Form zu umschließen“25. Das bedeutete ihm, zugleich in allem die Oberfläche 


und die Tiefe zu erfassen und zu vereinigen; alles schöpferische Tun fordert 
Entsagen der Totalität zugunsten begrenzter Form; im Jahr des „Kleinen 
Welttheaters“ findet sich die Einsicht, daß der Dichter das Einzige schätzt: 
„Über alles setzt er das einzelne Wesen, den einzelnen Vorgang, denn in 
jedem bewundert er den Zusammenlauf von tausend Fäden ..., die sich nir- 
gend wieder, niemals wieder völlig s o treffen... .“2®, 


Im FREMDEN aber hält die Feier des seligen Insichgeschlossenseins nicht 
lange vor, die Bekehrung zur Einheit, „denn er wendet sich gleich wieder dem 
Ganzen Fluß zu“?’. Ihm geht es zuletzt um die Totalität namenloser Möglich- 
keiten: 

„Sei’s Jüngling oder Mädchen oder Kind 
Das lasse ich die schmalen Schultern sagen, 
Die junge Kehle, wenn sie mir gelingt, 
Muß jenes atmend Unbewußte tragen, 
Womit die Jugend über Seelen siegt.“ 


Ihn beglückt wieder das Bindungslose unbegrenzter Lebensbewegung, die 
rücksichtslose Seligkeit, mit der die Jugend atmet, wo kein Schritt noch in die 
Tiefe führt, die rätselhafte Schwerkraft des Lebens noch unwirksam bleibt; 
unverpflichtet tritt alles hervor und verwandelt sich sogleich; diesen Zustand 
des ins Ganze Eingeweihtseins will der FREMDE festhalten; er trinkt, „wo 
keiner trank / Am Quell des Lebens in geheimer Nähe“, wo „unberührte Wel- 
len“ ihm entgegenschwellen, frei von jener schicksalhaften Trübung, die wahr- 
haft gelebtes Leben erleiden muß; hier liegt über allem der Glanz und die 
Verheißung der Möglichkeiten, der Zauber des Beginnens ohne die Aufgabe 
zur Vollendung, nicht die strenge Grenze des persönlichen Schicksals, sondern 
unbegrenzte Bewegung des Ganzen im Ganzen, endlos Welle auf Welle, denn 
„Form schließt aus, indem sie sich schließt“28. 


23° Hofmannsthal: Buch der Freunde, 1947 S. 87. 

24 ebenda S. 54. i h 

25 (©. J. Burckhardt: Begegnungen mit Hofmannsthal „Die Neue Rundsdıau“ a. a. O. 
S. 357. 

26 Hofmannsthal: Prosa I S. 334. 

27 Ad me ipsum a. a. 0. S. 358. $ 

28 Robert Musil: Tagebücher, Aphorismen, Essays und Reden ed. Frise, Hamburg 1955 
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eylischen Wehe die etwas Verhangenes und zugleich | 
beginnt sie träumerisch sensuell; das Gefühl grenzenloser Erwartung s 
sich aus; dabei ist es erstaunlich, wie der komplexe Gemütszustand, das Sich - 
selbst-Rätselhafte sich in wenigen Zeilen zu verdichten vermag; Einfachheit 
in der Wortwahl und ein kunstvoller Rhythmus bilden ein erregendes Gan- 
zes, in dem zugleich der Geheimniszustand dieser Halb-Kindlichkeit taktvoll 
gewahrt bleibt. # 
Zum erstenmal ist eine Figur durch eine zweite Stimme erweitert; dabei 
integrieren sich die Stimmen wie Anruf und Echo; dem Sehnsüchtigen und Be- 
gehrenden des MÄDCHENS antwortet aus einiger Entfernung die Stimme 
des Bänkelsängers; sie vermittelt das Selbstgespräch einer alten Frau auf 
dem Sterbebett, der „zumut wie einem Kind / Das abends kommt nach Haus.“ 
In der Nähe des Todes werden die Lebensdinge transparent, Fernes wird 
gegenwärtig und Greisentum und Kindlichkeit berühren sich; unverkennbar 
spiegeln sich das JUNGE MÄDCHEN und die alte Frau. Vor der todnahen 
Greisin zieht das Leben vorüber, ein unfaßbarer Traum, zu dem sie selbst | 
den Schlüssel nicht besitzt; nur mühsam vermag sie die Folge zu überblicken, 
denn das Ganze löst sich iht unbegreiflich auf in sinnloser Müdigkeit: Hi 


„Wie eines nach dem andern kam, 
Ich sterb und weiß es kaum! 


Kein andrer war, wie der erste war: 
Da war ich noch eia Kind, 

Es blieb mir nichts davon als ein Bild, 
So schwach, wie schwacher Wind. 

Dem zweiten tat ich Schmerz und Leid 
So viel an, als er mir. 

Er ist verschollen: Müdigkeit, 

Nichts andres blieb bei mir.“ 


Den „dritten zu denken“ bringt der Alten Scham, denn da war sie endgültig 
aus dumpfer Ahnung herausgetreten, um das frevelhaft Zufällige dieser Ver- 
bindung einzusehen, das heillose Absinken, da sie das Bleibende und Ent- 
scheidende versäumt; durchgehend fehlte diesen wesenlosen Beziehungen das 
„Allomatische“, das wechselseitige Sich-Steigern in der Verwandlung; nie 
war es ihr gelungen, das Innere und das Äußere zu vereinigen, eine Begeg- 
nung zum Unverlierbaren, Bleibenden zu erheben; darauf ist das vergebliche 
Trachten gerichtet, die schmerzlich wiederholte Klage um das Versäumte, in- 
dem die Sterbende sich die Ballade ihres Lebens vorsagt: 


Nur ein Ding, das mir frommt.“ 


Währenddessen ist das JUNGE MÄDCHEN aufgestanden und schickt sich 
an, wegzugehen; das Lied des Bänkelsängers von der alten Frau vermag sie 
nicht zu durchdringen; ein Anflug von Verstörung überkommt sie flüchtig, 
doch unmutig weist sie das Nachdenkliche zurück. Das unwiederbringlich Ver- 


„Wenn ich nur ein Ding zu denken hätt, 1 
| 
| 
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"säumte bleibt ihr unverständlich, denn sie ist von unbewußtem innerem Reich- j 


tum noch erfüllt, glücklich vor Erwartung; sie sehnt zahllose Möglichkeiten 
herbei, unerschöpflich ist ihr die Welt; wie die Sterne, die niederfallen, sieht 
sie die Lebensdinge auf sich zukommen: „Mir kann doch alles noch geschehn!“ 
Schlaftrunken gibt sie sich dem Gefühl schwelgerischer Möglichkeiten hin, 
und Nahes und Fernes ist ihr Eins, ein fortgesetztes Erwarten; die letzten 
Worte kreisen zurück zum Beginn: 

„Ich hör doch für mein Leben gern 
E- So traurig singen und von fern.“ 
f Die Stimmführung des Ganzen vollendet sich ebenfalls zum Kreis; in dem 
Lied von der alten Frau erscheint die Zukunft des JUNGEN MÄDCHENS 
vorweggenommen und in dem dumpfen Erwarten des noch halb Kindlichen 
wiederholt sich der Beginn vom Leben der Sterbenden; Hofmannsthal hat 
mit Vorliebe solche sich ergänzenden Perspektiven durchgeführt. Fremd glei- 
ten die Worte der alten Frau an dem MÄDCHEN vorbei; nur als Stimmung 
erregen sie in ihm ungewisse Schauer, Gefühle und Halbgefühle, die sich 
flüchtig traumhaft, dennoch genau zum Zustand unbegrenzter Erwartung ver- 
dichten, auf jenes Eine, zu dem die Sterbende nicht durchdrang; das versäumte 
Schicksal und das Noch-Nicht schicksalhafter Erfüllung; Ende und Beginn be- 
rühren sich, das unaufhörlihe Wiederanfangen und Wiederzurückkommen 
im Lebens-Reigen. 


Völlige Nacht ist eingetreten, da das Junge Mädchen weggegangen und 
der WAHNSINNIGE sichtbar wird, „jung, schön und sanft, vor ihm sein 
Diener mit einem Licht, hinter ihm der Arzt“. Mit „unbeschreiblicher Anmut“ 
lehnt er sich an den Brückenrand, und sein Gefolge läßt das Auserlesene die- 
ser Erscheinung hervortreten. 

In eindringlichen Trochäen, deren schwerwiegender Beginn die Bedeutung 
seines Auftrags unterstreicht, bemüht sich der Diener, das Wesen seines Herrn 
zu berufen; das eigene Dasein beläßt er im Wortlosen; es erschöpft sich als 
Dienst, auch er einer aus dem verbreiteten österreichischen Geschlecht der 
treuen Diener ihres Herrn. Allein wo soll er beginnen, diesen „Letzten von 
den Reichen“ zu fassen, der aufgetürmten „Schatz an Macht und Schönheit“ 
im „Tanz wie eine Flamme“ zehrte, „Von den Lippen Trunkenheit des Sie- 
gers, / Laufend auf des Lebens bunten Hügeln!* So ist er ein Bruder des 
dionysischen Großen Alexander, ein Gefährte des Dichters aus dem „Vor- 
spiel für ein Puppentheater“. Die Besonderheiten seiner Schwestern finden 
sich in ihm zusammen: 

ER vereinigt... 

Beider Schönheit, — in der einen Seele 

Trägt er beides: ungeheure Sehnsucht, 

Sich für ein Geliebtes zu vergeuden — 

Wieder königliche Einsamkeit. 

Beides kennend, überfliegt er beides, 

Wie er mit den Füßen viele Länder, 

Mit dem Sinn die Freundschaft vieler Menschen ... 
... Lächelnd kaum berührt und weiterrauscht. 


er fühlen Aal HR I kaum mehr 
‚auflösend“2. Unwillkürlich sieht man sich an ‚ Ariel ai re 


wie ein zauberhafter Vogel“3° — so feiert ihn Hofmannsthal Baer T 
seiner Lieblingsdichtung, des „Sturm“ von Shakespeare; er ist der Belügelii, 
Allwandelbare, der Luftgeist der Phantasie, der alles mühelos evoziert; g- 


_rade in den Stadien der Entrückung gehört er zu Prospero, wie im Zustand der 


„Erhöhung“ der WAHNSINNIGE zu seinem Schöpfer. Anregungen zu die- 
ser Figur, zugleich in ihrer Verbindung mit dem Arzt, sind dem „Sogno d’un 
mattino di primavera“ von d’Annunzio entnommen, der gleichzeitig das Mo- 
tiv für die „Frau im Fenster“ geboten hatte; zugleich aber zeigt der WAHN- 
SINNIGE, wie restlos Hofmannsthal Übernommenes ins Eigene verwandelt. 


- Glücklicher als die übrigen Figuren des „Kleinen Welttheaters“ befindet er 


sich „in einem traumhaften — „wahnsinnigen“ — Verhältnis der Liebe und 
Herrlichkeit zur Welt und allen Geschöpfen“3!. Auf seinem Triumphzuge 
bleiben Frauen und Freunde, herrliche Gesichter zurück wie „leere Schalen 
von. genoßnen Früchten“, aber „funkelnde Erfahrung legte / Sich um seiner 
Augen innre Kerne“. Er verfügt über die königliche Weisheit des Alters, 
allen Werken der Kunst gewinnt er die Seele ab, saugt das Geheimnis in sich, 
das der Künstler selbst nur dunkel ahnte. Ungeheuer ist die Bezauberung, die 
er mühelos übt mit einem Fast-Nichts, einem Heben der Wimpern. Allein 
kein Echo genügt ihm, alles Leben begehrt er zu besitzen, lebenspendend 
möchte er aus allem sprechen, das Verschwiegene des Lebens soll sich in seine 
trunkene Seele ergießen: 

„Alle stummen Wesen will er, flehend, 

Reden machen, in die trunkne Seele 

Ihren großen Gang verschwiegnen Lebens, 

Wie der Knaben und der Mädchen Leben, 

Wie der Statuen Geheimnis haben! 

Und er weint, weil sie ihm widerstehen.“ 
Damit ist jene Grenze bezeichnet, die selbst der sieggewohnte magische An- 
ruf nicht zu durchdringen vermag, jenes Erkennen, das nur durch Identifi- 
kation erreicht wird, durch mythische Übereinstimmung, unmittelbare Teil- 
nahme, durch Taten und Leiden, der Dopplung von Priestertum und Opfer, 
wie es in den „Statuen“ später zeitlos sich vergegenwärtigt. 

Nun versucht der WAHNSINNIGE auf anderem Wege, diese „letzte Schale 

wegzureißen“, um in den „Kern des Lebens“ zu gelangen, über den Einstieg 
in die Tiefen des „Höhlenkönigreiches“ Ich®?. „Das ganze Leben / Läßt er 


2® Ad me ipsum a. a. O. S. 372. 


®° Hofmannsthal: Prosa II, 154; man hat den frühen Hofmannsthal selbst als Ariel 
gefeiert; darüber die einsichtigen und einschränkenden Betrachtungen von R.A. 
Schröder: In memoriam H. v. Hofmannsthal „Die Neue Rundschau‘ XXXX. Jg. 
1929 Bd. II S. 577—95; S. 592ff. 

31 Hofmannsthal: Briefe Il, 123. 

2 ebenda S. 155; dazu die eindringlichen Sätze in den „Statuen“, in denen dieses Er- 
leben sich wiederholt spiegelt: „Dieses Selbstvergessen ist ein seltsames deutliches 
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draußen, alle bunte Beute / Eines grenzenlos erobernden / Jungen Sieger- 
lebens vor dem Tore!“ Nur die zaubermächtigen Geräte und geheimnisvollen 
Bücher, die „Gebildetes in seine Teile / Zu zerlegen lehren, bleiben da“. 
Gleichsam die Tabula smaragdina Hermetis wird bemüht wie später im 
„Andreas“-Roman. Er unternimmt die Katabasis des Mystikers, läßt sich hin- 
ab in den Abgrund, dessen obrer äußrer Rand „von des Paracelsus tiefsten 
Büchern“ angeleuchtet wird; diese Gestalt war Hofmannsthal vornehmlich 
durch Browning und Schnitzler nahegebracht worden (im Nachlaß befindet 
- sich ein Entwurf „Paracelsus und Dr. Schnitzler“3®). Das Ich konstituiert sich 
als Universum, darin liegt wesenhaft der Wahn-Sinn, dessen Verwandtschaft 
zu Novalis einsichtig ist; im Zustand dieser mystischen Erleuchtung wirft sich 
die Seele des Wahnsinnigen auf die neue „schattengleiche, körperlose Beute“: 
Emanationen und Spiegelungen. Damit aber gelangt er zugleich zum Ur- 
sprung der Dichtung Hofmannsthals; indem dieses Bemühen ausgesprochen 
wird, ist das schöpferische Tun des Dichters vollkommen gefaßt: 

„Mit dem ungeheueren Gemenge, 

Das er selbst im Innern trägt, beginnt er 


Nach dem ungeheuren Gemenge 
Äußern Daseins gleichnishaft zu haschen.“ 


Nichts, was außerhalb der mystischen Bezüge läge, duldet der WAHNSIN- 
NIGE in seiner „Kammer“; sein letztes Ziel liegt darin, die Kongruenz der 
Gesichte seiner Seele mit den Erscheinungen der Welt herzustellen. In den 
Schächten seines Ich rühren sich zahllose Figuren, Reflexe, ein fortgesetztes 
Entbinden von Kräften, ein grenzenloses wechselseitiges Begegnen und Be- 
gehren; geisterhaft mit Flammenwiderschein brechen Fragen hervor, schlagen 
Antworten zurück: 

„Und vor ihm beginnt der brüderliche 
Dumpfe Reigen der verschlungnen Kräfte 
In der tiefsten Nacht mit glühendem Munde 
Unter sich zu reden: Wunderliches, 

Aus dem Herzblut eines Kindes quellend, 


Findet Antwort in der Gegenrede 
Eines Riesenblocks von dunklem Porphyr!“ 


Da wird ein „Traum von großer Magie“ geträumt, schrankenlos vermag sich 
alles auf alles zu beziehen, und das Flüchtigste frühen Lebens erhält Antwort 
aus dem Dauernden und Ältesten; von fern ist man versucht an Goethe zu 
denken, der in seiner Abhandlung vom „Granit“ den Vorwurf nicht fürchtet, 
es müsse „ein Geist des Widerspruches“ sein, der ihn von Betrachtung des 
menschlichen Herzens, „des jüngsten, mannigfaltigsten, beweglichsten, ver- 
änderlichsten, erschütterlichsten Teiles der Schöpfung zu der Beobachtung des 
ältesten, festesten, tiefsten, unerschütterlichen Sohnes der Natur“ geführt 


Geschehen: es ist ein grandioses Abwerfen, Teil um Teil, Hülle um Hülle ins 
Dunkle ..... Ungemessen mich abwerfend, auflösend, werde ich immer stärker: un- 
zerstörbar bin ich im Kern.“ Prosa III, 40—41. 

33 Hofmannsthal: Briefe I, 297f. 


habe, Allein bei ethe behält < | ie organis 

folge; sie kennt kein willkürliches Überspringen oder Sich-Versetz 

CH letzlich sind die Grenzen gesetzt — auch die Grenzen 2 
_ Faust-Monolog in „Wald und Höhle“, der — vordergründig gesehen — 


F j ches aus dem „Kleinen Welttheater“ zu präludieren scheint, bezeugt die Ach- Ei 
mi: tung vor der Stufenfolge, der „Reihe der Lebendigen“. BZ || 
En ' Der WAHNSINNIGE leugnet jede Schranke, selbst diejenige seines Kör- 


pers; er wähnt, sich in jedes fremde Dasein auflösen zu können; nur „einem 

Spiel zuliebe, / Meint er, bleibt er noch in seinem Leibe, / Den er lassen _ 

könnte, wenn er wollte...“ Es erneuert sich die Vorstellung von dem „un- 
f geheueren Gemenge“, „das durch die Maske des Ich zur Person wird“35° — so 
greift Hofmannsthal ein Menschenalter später in der „Ägyptischen Helena“ # 
dieses Wesengleichnis wieder auf. Daraus leitet sich auch die Notwendig- 
keit ab, den Wahnsinnigen durch seinen Diener einzuführen; nur aus dessen 
Sicht läßt sich der grenzenlose Zustand annähernd ausmachen, die dionysische 
Trunkenheit ansprechen; die Sprache des WAHNSINNIGEN selbst ist ähn- 
lich derjenigen von Sigismund im „Turm“ „Zutagetreten des inwärts Quel- 
lenden — wie beim angehauenen Baum, der durch eben seine Wunde einen 
balsamischen Saft entläßt“3®. Die Perspektive des Dieners wird ergänzt durch 
diejenige des ARZTES; ihm geht es um die Wirkungen und Gegenwirkungen 
im Ganzen, darum ist alles aus weiterer Entfernung gesehen als vom Diener, 
dem Schicksal ist das Schicksal seiner Herrschaft; Züge von Paracelsus sind 
bei ihm nachgebildet; er sieht das Einzigartige in jedem Menschen, aber auh 
die untrennbare Einheit von Tod und Leben, von Leib und Seele und erkennt 
das verbindliche Gesetz „für Baum und Mensch und Tier“. 


Zu den bedeutendsten Eingebungen gehört, wie die Auflösung des Körper- 
haften, das Entgrenzen des Ich sichtbar wird. Der WAHNSINNIGE be- 
trachtet sich „beim Schein der Fackel in einem silbernen Handspiegel“; im 


31 Goethe: Naturwissenschaftliche Schriften, Artemis-Gedenk-Ausgabe Bd.17 ed. 
Fischer, Zürich 1952 S. 480. 

35 Hofmannsthal: Prosa IV, Frankfurt 1955 S. 459. 

36 Hofmannsthal Ges. Werke, Berlin 1984 Bd. 3 Teil 1 S. 97; für diesen Zusammen- 
hang auch die wichtigen Bemerkungen von P. Requadt „Sprachverleugnung und 
Mantelsymbolik im Werke Hofmannsthals „Dt. Vierteljahresschrift f. Literatur- 
wiss. u. Geistesgesch. Jg. 29, 1955 S. 255—283; bes. S. 272ff. Absichtslos, unbewußt 
ergeben sich Berührungen mit der Natursprachenlehre von Jacob Böhme; darüber 
die grundlegenden Ausführungen von W. Kayser: Böhmes Natursprachenlehre und 
ihre Grundlagen „Euphorion“ 31. Bd. 1930 S. 521—562. Außerdem zeigt die Sprach- 
auffassung Hofmannsthals eine bemerkenswerte Nähe zur Sprachtheorie der fran- 
zösischen Illuminaten des 18. Jahrhunderts (Novalis war mit dieser bekannt). 
„Langage“ der Illuminaten deckt sich erstaunlich mit dem Sprach- „Weltgeheimnis“ 
Hofmannsthals. „Diese Ursprache kann sogar stumm sein. Sie ist ein aktives Bei-den- 
Dingen-Sein. Sie ist zugleich das Ur-Wissen: Wort und Wesen sind noch so iden- 
tisch, daß die Ursprache, wenn wir sie wieder hätten, alle Geheimnisse der Welt 
lösend erklären würde.“ H. Friedrich: Die Sprachtheorie der franz. Illuminaten des 
18. Jahrhunderts, insbesondere Saint-Martins, „Dt. Vierteljahresschrift für Lit.- 
wiss. und Geistesgesch., 13. Bd. 1985 (S. 293—310) S. 300. 
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Spiegel, diesem Medium der Selbsterkenntnis, bemerkt er das Flüchtige und 
grenzenlos Relative des Scheins, zugleich löst sich in dieser Spiegelung das 
Wesen selbst zur körperlosen Erscheinung auf; darüber hinaus verwischt und 
verzehrt der flackernde Lichthof noch den Umriß; Fackellicht und Finsternis 
treiben ein lockendes Spiel wechselseitiger Anziehung; das Licht sucht tief in 
das Dunkel zu dringen, dieses wiederum möchte den Schein der Helligkeit in 
sich schlingen, ein unablässiges Hin und Wider, so daß eine „Aquariumatmo- 
sphäre“ entsteht: „nichts fest, alles an den Rändern magisch, ineinander leben- 
dig überrinnend“; Anschauungen aus Jacob Böhme überträgt Hofmannsthal in 
seine Vorstellungswelt grenzenloser Übergänge; so jenen Satz, der abgewan- 
delt vielfach wiederkehrt: „so lüstert nu je eine Gestalt nach der andern / und 
von der begehrenden Lust wird eine Gestalt von der andern schwanger / und 
bringet eine die andere zum Wesen / daß also die Ewigkeit in einer immer- 
währenden Magia stehet* (Von der Menschwerdung). „Jeder Augenblick 
trächtig mit potentiellen neuen Geschöpfen?”.“ So triumphiert der WAHN- 
SINNIGE: 

„Nicht mehr für lange hält dieser Schein, 
Es mehren sich schon die Stimmen, 
Die mich nach außen rufen .... 
... Ein Wesen immer gelüstet es nach dem andern! 


Düstern Wegen und funkelnden nachzugehen, ® 
Drängts mich auseinander .. .“ 


Damit ist jenes wunderbare Weben berufen, das den Raum mit glühendem 
Leben erfüllt, Gesellschaft mit sich selbst zu bilden, denn anders als bei Böhme 
ist hier das Ich selbstmächtiges Universum, das in dionysischer Lust sich aus- 
einanderdrängt und hineinsehnt in Sirenen und Dryaden, Narcissus und Pro- 
teus, Perseus und Aktäon; fortwährend emanieren gleiche Wesen aus ihm; 
so treibt es später den Dichter im „Vorspiel für ein Puppentheater“: „ein 
Lebendiges ist um mich, und ein Lebendiges such ich, möchte an die Erde 
mich drücken, meine Arme um einen Baum schlingen, möchte hinein und hinab 
und hinauf! Meines Wesens Inhalt, mein Ich tropft hinweg wie eine zu weiche 
Kerze ...“s8 Der WAHNSINNIGE wird zum Doppelgänger seiner selbst 


3 


< 


„Corona“ Bd. IX, 1939 S. 681; Zitat: J. Böhme: De incarnatione verbi oder von 
der Menschwerdung Jesu Christi I. Teil, 2. Kap. Sämtl. Werke ed. Schiebler, Bd. 6, 
Leipzig 1846 S.158; Lieblingsvorstellung Hofmannsthals vgl. Dramen I, 425; 
Prosa II, 173 u. a.; dazu auch die aufschließende Stelle aus „Erinnerung schöner 
Tage“:... wie ich wirkliche Gestalten... vor mir ziehen konnte . . ., wie mein 
Wunsc sie geheimnisvoll gegeneinander bewegte, wie sie ja um meinetwillen da 
waren und sich doch nur umeinander bekümmerten, mein Wunsch ihnen Jugend 
und Alter und alle Masken ausgebildet hatte und in ihnen sich erfüllte und sie 
doch von mir abgelöst waren und eines nach dem anderen und jedes nach sich 
selber gelüsteten .. ., daß sie... zugleich Menschen waren und zugleich funkelnde 
Ausgeburten der Elemente.“ (Prosa II, 408) 

38 Hofmannsthal: Dramen II, Frankfurt 1954 S. 491; bemerkenswert sind die Aus- 
führungen Lafcadio Hearns in der von Hofmannsthal überaus geschätzten Samm- 
lung „Kokoro“ (erstmals 1896 erschienen): „Weit... . entfernt ein Gegenstand der 
Furcht zu sein, ist vielmehr die Auflösung des Selbst das Ziel der Ziele, auf das 
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ähnlich dem Ich in „Vor Tag“; auf der eignen | irn fühl 
eignen Sohle, von sich selber fortschwingend „wie ein Dieb aus 
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Die innere Fliehkraft offenbart sich zwingend in den freien Rh n; sie y 
führen zum völligen Verzicht auf ein Sich-Bewahren; wie kräftig durchdrin- 


gen sich dagegen selbst im „Ganymed“ Goethes entschiedene Regung des 
Willens und Bewegung des Elements zum „Umfangend umfangen!“ Der 
grenzenlose Zustand magischer Phantasie jedoch, fortgesetzte Emanationen, 
das Schwebende, Vielnamige schwingt in diesem widerstandslosen Rhythmus. 
Das Betörende, das davon ausgeht, hat Hofmannsthal an einem ähnlichen 
Beispiel völlig mitverwandt ausgesprochen: „In solchen Versen ist die Schön- 
heit nicht durch starres Darauf-Hinsehen zu erfassen, sondern durch Darüber- 
weg-sehen. So sollen alle Erscheinungen des Lebens wie eine unsägliche Musik 
im Flug vorbeigleiten und dabei wird sich die Seele ausleben.“ Damit ist 
wiederum das Arielhafte beschworen, Leben als unaufhörliches Auflösen, 
während dasjenige stirbt, was sich zu behaupten sucht; Hofmannsthal fand 
später diese Vorstellungen in William Blake bestätigt, dessen Dichtung ihm 
durch Rudolf Kassner vermittelt wurde; von seinem aufschließenden Buch 
„Die Mystik, die Künstler und das Leben“ war er tief betroffen und er hat 
es zur eigenen Auslegung angezogen. Blake war mit Paracelsus, Böhme, so- 
wie Swedenborg vertraut, Hofmannsthal war indessen auch auf eigenem 


Wege dahin gelangt, den Künstler als ein Vorstadium zum Mystiker zu er- 


kennen: 


„Es haben aber die Dichter schon 
Und die Erbauer der königlichen Paläste 
Etwas geahnt vom Ordnen der Dinge...“ 


das heißt, sie haben die Dinge aus dem dumpfen Unbewußten und Ungesich- 
tigen zur Klarheit erhoben, ihre orphische Kraft gewinnt aus verworrenen 
Dissonanzen eine bisher verborgene Harmonie und ihre Magie bindet das 
Chaotische. (An Gottfried Keller rühmte Hofmannsthal, seine Dichtung be- 
ruhe „auf einer wundervollen Verteilung von Maß, Zahl und Gewidt ... 
ein jedes Teil im Gleichgewicht gehalten von einem Gegenteil, ein jedes 
Geschick melodisch bezogen auf Geschicke, die in geheimnisvoll richtig ge- 


sich unsere Bestrebungen richten sollten. Was keine neue Philosophie uns zu hoffen 
verwehren kann, ist, daß die besten Elemente des Selbst fortschwingen werden, 
immer erhabenere Affinitäten suchen, sich zu immer höheren und höheren Kombi- 
nationen verbinden, bis die höchste Offenbarung kommt, und wir durch unendliche 
Vision, durch die Auslöschung alles Selbst, die absolute Realität gewahren.“ Laf- 


cadio Hearn: Kokoro dt. von B. Franzos, mit Vorwort von Hofmannsthal, Frank- 


furt 1919, S. 216; dazu auch Hofmannsthals Besprechung des Romans von H. Stehr: 
„Der begrabene Gott“, Prosa II, 143/44; für diese Zusammenhänge auch die gehalt- 
vollen Ausführungen des nach der Niederschrift dieses Aufsatzes erschienenen 


Buches von Werner Metzeler: Ursprung und Krise von Hofmannsthals Mystik, 
München 1956 S. 55, 75, 89ff. 


% Hofmannsthal: Dramen I, Frankfurt 1953 S. 423, 
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teiltem Abstand zu ihm schwingen“. Zuletzt war ihm Goethe das großartige 
Vorbild des Ordnenden geworden.) 

In Formen und Figurationen statuiert der Künstler eine verbindliche Ord- 
nung, aus verschlungenem Durcheinander klärt sich ein umfassender Lebens- 
kreis, ın dem sich alles bewegt und der sich um alle bewegt. „Schicksal aber 
hat nur der einzelne“: denn jeder trägt es in sich; tätig und leidend unter den 
Lebenden lebend, bleibt eine unaufhebbare schicksalhafte Einsamkeit bestehen; 
Schicksal haben fordert, das ungewisse Ganze hinter sich zu lassen, gleich 
einem Teppich, der die Phantasmagorie des Universums darstellt, und zum 
einzig Entscheidenden durchzudringen; unschuldig schuldig verfängt er sich „in 
Fallstricke“ und vieles mehr (die „Netze“ und „Fußangeln“ kehren charakte- 
ristisch wieder). In dieser Schicksalhaftigkeit des Einzelnen liegt aber auch 
das unvergleichlich Auszeichnende vor allen Dingen, vor Bergen und Tieren, 
vor Bächen und Bäumen: „Dies alles ist darin verkocht zehntausendmal.“ 

Wie der WAHNSINNIGE das ausgesprochen, „tritt der Mond vor die 
Wolken und erleuchtet das Flußbett“; in solch magischer Beleuchtung hat 
Hofmannsthal seit der Nachtrede des Gianino im „Tod des Tizian“ die Ein- 
heit von Mensch und Ding und Traum aufglänzen, das Liquide dieses Aggre- 
gatzustandes durchsichtig werden lassen, jenes in Eins verfließen, das „Sinne 
stumm und Worte sinnlos macht“*!. Nicht zufällig bezeugt auch jetzt der sinn- 
beraubte Jüngling sein Ungenügen an dem vormystischen Stadium der Kunst, 
an ihren Formen, die nur traumhafte Abbilder, eine bloße Scheinwelt, wäh- 
rend er über das Ganze, die unerschöpflichen Urbilder gebietet; so versteht 
man seinen Ausruf, der in eine triumphierende Frage mündet: 

„Was aber sind Paläste und die Gedichte: 
Traumhaftes Abbild des Wirklichen! 
Das Wirkliche fängt kein Gewebe ein: 


Den ganzen Reigen anzuführen, 
Den wirklichen, begreift ihr dieses Amt?“ 


An der Sprache vermißt der WAHNSINNIGE jene ursprüngliche mystische 
Einigung mit allem, die sie noch besaß, da sie als wortloses Ein-Verständnis 
in allem wohnte, weder Abstraktionen noch Vereinzelungen ausgesetzt war, 
das geoffenbarte und geformte Wort in aller Essenz, mit Böhme zu sprechen; 
jene unbegrenzte Sprachmöglichkeit vermochte auch alle zeitlichen Dimen- 
sionen zu vereinigen, zeitlose Gegenwart des Gewesenen und Künftigen; im- 
mer wieder unternahm es Hofmannsthal, aus dem Nacheinander der Sprache 
das Miteinander und Zugleich zurückzugewinnen. 

Das im Mondlicht spiegelnde Silberband des Flusses bedeutet dem Jüng- 
ling den Weg, der ihn leichter trägt als der Traum; schwerelos gleitet er dar- 
auf hin bis ans Meer: 

u... . gelagert sind die Mächte dort 
Und kreisen dröhnend, Wasserfälle spiegeln 


Den Schein ergoßnen Feuers, jeder findet 
Den Weg und rührt die andern alle an... 


“ 


4 Hofmannsthal: Prosa II, S. 198—200. 
4 Hofmannsthal: Gedichte und Lyrische Dramen S. 258. 
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wiederzusehen, sich nicht in die Einsamkeit zu verlieren. Solche Zurückhaltı 
ist dem WAHNSINNIGEN wesensfremd, er ist entbundener Drang; ver- 
schwistert mit allem fürchtet er nicht zu vergehen, kann er sich völlig an das 
All verschwenden, denn es ist zugleich in ihn hineingenommen; er genießt 
die Wollust unsäglicher Trunkenheit: 

». . . Ich, im Wirbel mitten, ; 
Reiß alles hinter mir, doch alles bleibt 3 

Und alles schwebt, so wie es muß und darf! ‘} 

Hinab, hinein, es verlangt sie alle nach mir!“ #i 
Mit „sanfter Gewalt“ halten ihn seine Begleiter ab, sich über das Geländer 
in den Fluß hinabzuschwingen, allein mit der überlegenen Heiterkeit, des 
Grenzenlosen gewiß, läßt er sich „mit leisem Spott“ vernehmen, schon kaum 
mehr hier: 

- „Bacchus, Bacchus, auch dich fing einer ein 

Und band dich fest, doch nicht für lange!“ 
(Hofmannsthal spielt wohl auf die Gefangennahme durch Lykurgos von Thra- 
kien an, die Aischylos in einer Tetralogie bedeutsam ausgestaltet hatte.) Es 
ist der vergebliche Versuch, anhaltende Trunkenheit, das Dionysische zu bin- - 
den, das stets über sich hinausweist, haltlos hierhin und dorthin schweift im | 
Hochflug des Wahns; aber noch eine andere Bedeutung birgt diese Berufung 
des Bacchus, indem mit ihm der Lebens- und zugleich Todesgott beschworen 
wird, das Allvereinigende; das Todestrunkene als letzte Steigerung des Le- 
bens, „denn im Tod liegt die Idee des Lebens viel stärker ausgesprochen ls 
in starren Triumphzügen“#:. (In der „Ariadne auf Naxos“ erfährt diese 
„Idee“ eine neue großartige Offenbarung.) Im Zeichen des Dionysos schließt 
sich der „ganze Reigen“, berühren sich Beginn und Ende. Das Wesen des 
WAHNSINNIGEN läßt sich erkennen als „grenzenloser Zustand “4. Damit 
ist aber auch der entscheidende Aufschluß über die „Glücklichen“ des „Klei- 
nen Welttheaters“ geboten; entsprechend den Einsichten Rudolf Kassners 
über Blake handelt es sich bei dessen mythischen Personen um „Zustände, 
states, in denen sich ein ganzes Zeitalter, ein ganzes Volk oder auch der ein- 
zelne Mensch immer wieder befinden“, „Zustände im Leben von Völkern, 
Übermächte in uns selbst ... Der Mensch — der Schauplatz seiner eigenen 
Übermächte“*#. Der WAHNSINNIGE erreicht vollkommen das Zuständliche 
in dieser Bedeutung, „wovon die andern Glücklichen nur unvollkommene 
Spiegelungen sind“#, 


ee re 


42 Hofmannsthal: Dramen I, 423. 

#% Schlüsselausdruck Hofmannsthals, der charakteristisch wiederkehrt; u. a. Prosa II, 
100, 221 u.a. 

“4 Adme ipsum S.365f.; dazu R. Kassner: Englische Dichter, Leipzig 1920 S. 73£., 86, 88. 

* Ad me ipsum S$. 366. 
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Das „Kleine Welttheater“ zeigt ein aus Zuständen entfaltetes symbolisches 


Geschehen; ein zeitloses Geschehen, das vollzogen, immer wieder vollziehbar 


I 


ist. Man darf dieses „Kleine Welttheater“ nicht aus dem Blickpunkt des „Gro- 
ßen Welttheaters“ betrachten, weder desjenigen Calderöns noch Hofmanns- 
thals eigener Erneuerung, wenn man seiner unnachahmlichen Eigentümlich- 
keit gerecht werden will; das Gestirn des Spaniers war außerdem zu dieser 
Zeit noch nicht über dem Horizont Hofmannsthals aufgestiegen. In dem Sta- 
dium der Magie bedeutete ihm „Welt“ das Ich als Universum, aus dem glei- 
che Wesen emanieren; sie stellt sich als „eine Folge ichhafter Erlebnisse“ vor, 
um eine prägnante Formel von Robert Musil zu brauchen“. Darum sind diese 
„Glücklichen“ auch nicht wie bei Calderön „Urformen des Menschentums: 
der Reiche, der König, die Schönheit, die Frömmigkeit, der Bauer, der Arme“7. 
Auch ist die Zeit, in der das Spiel abläuft, nicht die Zukunft wie bei dem spa- 
nischen Dramatiker — „eine Projektion aus dem ewigen Vorauswissen Got- 
tes“, Im „Kleinen Welttheater“ ist kein dramatischer Prozeß anhängig, 
keine Instanz fällt zum Schluß das Urteil; darum entfällt jeder Zwang zur 
Handlung. Vielmehr entfaltet Hofmannsthal, dessen Einbildungskraft sich 
mit Vorliebe zuständlich verdichtet, das ihm wesensgemäße Verfahren wech- 
selseitiger Spiegelungen. In jenem gewichtigen Briefzeugnis aus dem Rück- 
blick 1908, in dem er das „Kleine Welttheater“ als „das vielleicht Liebste“ 
von allen seinen Dingen auszeichnete, sieht er darin „Abspiegelungen har- 
monischer Momente einzelner glücklicher Seelen ...*4% In verwandter Weise, 
ähnlich der späteren Konfiguration der „Elektra“, sind ihm diese „Glücklichen“ 
„wie die Schattierungen eines intensiven und heimlichen Farbtones gleichzeitig 
aufgegangen“5°. Sie sind aus einem gemeinsamen Stoff herausgetreten. Jede 
dieser Figuren steht für sich, keine nimmt ausdrücklich Bezug auf eine andere; 
sie sind unsagbar glücklich wie die Tänzerinnen im Reigen „und wissen nichts 
mehr voneinander und sind alle zusammen und sind jede allein“51. Mit Recht 
ist auf das Gedicht „Gesellschaft“ verwiesen worden: 
„Einen hellen Widerschein 
Sehe ich im Kreise wandern: 


Spürt auch jeder sich allein, 
Spürt sich doch in allen andern.“5? 


Dieser -Widerschein ist wesentlich durch das „Magische der Zusammen- 


43 Robert Musil: Tagebücher a. a. O. S. 682. 

# Hugo Friedrich: Der fremde Calderön, Freiburger Universitätsreden, N.F. Heft 
20, 1955 S. 35; von daher erheben sich Einwände gegen den verunklärenden Ansatz 
von R. Fahrner: Dichterische Visionen menschlicher Urbilder in Hofmannsthals 
Werk, Ankara, 1956 — soweit darin das „Kleine Welttheater“ behandelt wird. 
S. 34—60. 

48 ebenda. 

4 Hofmannsthal: Briefe II, 327. 

50 ebenda S. 384. 

5 Hofmannsthal: Prosa II S. 365. 

52 Hofmannsthal: Gedichte und Lyrische Dramen S. 34; dazu G. Schaeder a. a. 0.5. 11. 


ns See die es des Mrskarulia Aldh zu m 
geboten, ein Weg, der zur „synthetischen Person“ im Sinn on 1 


Ze 


Luft, Feuer zukommt, ist gar nicht zu übersehen; zwischen den Dingen und 


_ mehr schließen sich die Figuren zu einem Sternbild zusammen; es liegt auh 


führt“54. Brüderlich wußte sich Hofmannsthal mit Fr Geist verbunden, 
Paracelsus und Jacob Böhme hat er wiederholt berufen; in dieser Hinsicht | 
sind auch die Berührungen mit Poe, Verlaine, Mallarm&, schließlich mit Va- 
lery hervorzuheben. Die Bedeutung, welche den Elementen Wasser, Erde, 


den Figuren besteht ein Einverständnis, welches den Eindruck des Schweben- 
den hervorbringt und die zahlreichen geheimnisvollen Reflexe. Besonders wird 
dieses Magische in der Konfiguration als Möglichkeit zu Zusammenstellungen 
wirksam; dabei bilden sich niemals dramatisch schlagende Gegensätze, viel- 


nahe, sich die Konstellation als magisches Hexagramm vorzustellen, wobei 
das eine Dreieck durch den WAHNSINNIGEN, den FREMDEN und den 
DICHTER, das andere von dem GÄRTNER, dem MÄDCHEN und dem 
JUNGEN HERRN gebildet werden könnte; allein zahlreiche andere Bezugs- 
möglichkeiten ergeben sich darüber hinaus, sodaß das Nacheinander der Fi- 
guren zu einem fortwährenden Nebeneinander verlockt. 


Jede Betrachtung entdeckt neue Sichtweisen, die sich jeweils ergänzen, 
kunstvolle und wiederum absichtslose Doppelperspektiven wie bei dem JUN- 
GEN MÄDCHEN und der Alten Frau oder auch dem DICHTER und dem 
WAHNSINNIGEN, der in vielen Zügen als eine „wiederholte Spiegelung“ 
des DICHTERS im Sinne Goethes erscheint, zum Höheren gesteigert; der 
JUNGE HERR begegnet dem „sonderbaren Bettler“ und erblickt im Traum 
das weiße Haar seines Vaters im tiefen Brunnen; DIENER und ARZT er- 
öffnen den unermeßlich tiefen Durchblick auf den sinnberaubten Jüngling; 
aus spielendem Tiefsinn und an der Oberfläche verborgener Weisheit er- 
geben sich zauberhafte Verkürzungen. Jede Figur besitzt ihre Perspektive zur 
Welt, aber aus der Richtung des universalen Ich gesehen sind sie gemeinsam 
orientiert. 

Der JUNGE HERR und das JUNGE MÄDCHEN sind glücklich vor Er- 
wartung, der DICHTER und der FREMDE lehnen träumend über allbeweg- 
ten Spiegeln, der GÄRTNER durchschaut sein Leben zu seiner kaiserlichen 
Herkunft hin, der DIENER berichtet von dem dionysischen Flug des knaben- 
haften WAHNSINNIGEN; dem JUNGEN MÄDCHEN ist die Alte Frau ent- 
gegengestellt, der greise GÄRTNER steht gegenüber dem JUNGEN HERRN, 
der FREMDE im Mannesalter neben dem WAHNSINNIGEN Jüngling. 
So sind alle Altersstadien zueinander in Beziehung gesetzt, aber innerhalb 
der Figuren selbst begegnen sich diese: der GÄRTNER vereinigt Majestät. 


°* Hofmannsthal: Erzählungen S.264; dazu die grundlegenden Einsichten von R. 


Alewyn: Andreas und die Wunderbare Freundin, „Euphorion“ Bd. 49/1955 S. 446 
bis 482; 476ff. vor allem 478. 


5 Novalis: Briefe und Werke ed. Wasmuth, Berlin 1943 Bd. 3 S. 685. 
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des Alters und Einfalt des Kindlichen; der WAHNSINNIGE nimmt auch die 
königliche Weisheit des Alters vorweg; der JUNGE HERR gewahrt im 
 Wasserspiegel sein gealtertes Antlitz, der FREMDE in der Lebensmitte ist 
noch behaftet mit seinen Kindesträumen. So ist der Blick Hofmannsthals nie 
auf das Begrenzte gerichtet, sondern er evoziert stets das Ganze; die innere 
Dichte kommt dadurch zustande, daß er sowohl um das Komplementäre wie 
um das Analoge bemüht ist. Die sich integrierenden Alters-Perspektiven ma- 
chen das besonders deutlich; der eingeschränkte Begriff des Lebensalters wird 
-dadurch erweitert zum Ganzen (darin lag für ihn „eine der Größen Goethes 
“und sein enseignement vor allem“). „In jedem Alter berühren sich mehrere, 
- und die Menschlichkeit realisiert sich in ihrem harmonischen Gleichgewicht55.“ 
- Im „Kleinen Welttheater“ manifestiert sich in dieser All-Präsenz das Über- 
die-Zeit-Erhabene des „Über-ich“. Säkularisierte Vorstellungen von Jacob 
Böhme blicken auch in diesen Zusammenhang, später bezog sich Hofmanns- 
thal einmal auf die These des Alkmaion von Kroton, die Vergänglichkeit des 
Menschen beruhe auf der Unfähigkeit, den Anfang mit dem Ende zu ver- 
knüpfen5®. Es gehört zum Wesen Hofmannsthals, Frühes und Spätzukünfti- 
ges im Zugleich zu vergegenwärtigen, den Lebenskreis stets geschlossen zu 

präsentieren. ö 
Im Stadium des „Kleinen Welttheaters“ ist dieser Zustand von einer Über- 
fülle getragen, von trunkener, schweifender Einbildungskraft. An der Schwelle 
zum Mannesalter, im Gedenken an Raoul Richter, hat Hofmannsthal ent- 
scheidende Aufschlüsse über jene Epoche gegeben, indem er bekennt: „Ich 
hatte dreifaches Heimweh in mir: nach der unschuldigen Jugend, nach der 
Mitte des Lebens und nach dem erfüllten Greisenalter; ich hätte mögen in 
ihnen allen zugleich sein und stand doch nur seitwärts am Wege.“ Gemäß 
diesem An-alle-Altersstufen-Anknüpfen-Wollen ist das Verhältnis zu den 
Jahreszeiten, was sich zuweilen in einem grundlosen Sehnen von der einen 
in die andre äußert, dieses Verlangen nach dem Komplementären und eigen- 
tümliche Verschränken, daß die Nähe des Wirklichen als Ferne erscheint, das 
ersehnt Ferne als greifbare Unmittelbarkeit berührt, das Mißachten jeder 
Grenze und Hinweggleiten über das Gegebene, daß Hofmannsthal gesteht: 
„wie immer das Ersehnte so rein scheine, und immer die Sehnsucht nach rück- 
wärts, nach dem als Kind Erlebten, daß mir alles Schöne nur war, als er- 
innerte es mich an ein Früheres, und die Sehnsucht nach dem Unendlichen ... 
Alles, was vorüberkam, und was in der Ferne war, blickte mich an ... lauter 
Leben trat aus sich heraus, alles löste mich auf, ein leises bängliches Gefühl 
mischte sich ein, aber nur kaum, es war nur die Ahnung der Überfülle, wie 
bei einem Gefäß, das überzulaufen droht“5”. Unwillkürlich ıst damit der 
„grenzenlose Zustand“ wieder beschworen, in dem die „Glücklichen“* emp- 


55 „Corona“ IV. Bd. 1934, S. 712ff. (es handelt sich um die noch niemals gebührend 
gewürdigte Rede „Über Goethe oder über die Lebensalter“.) 

56 ebenda; vgl. Die Vorsokratiker ed. Capelle, Leipzig 1935 S. 112. 

57 Hofmannsthal: Prosa III, Frankfurt 1952 S. 169—70. 
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: existenz verdichtet Er in verschiedenen ' Jollkc h en zu 
_ einzelnen Figuren; analoge und sich ergänzende a ne 
höhen und spiegeln sich: Erwartung und Entsagen, Vorwegnehmendes un 
Versäumtes, Sein und Schein, Traum und Leben. Dieser Zustand birgt in sich Ü 
eine Harmonie, und was sich in ihm zusammenstellt, ist harmonisch. Eine ‚eX- 

lesene Kunst wechselseitiger Spiegelungen integriert sich zu einer Pluralität 
‘und Contemporanität, zu magischen Kreisen, in deren Mitte der beschwö- | 
‚rende Dichter geisterhaft sichtbar wird als ein fortwährend Schaffender und 
Empfangender. 


58 Ad me ipsum S. 359. 


HELMUT PRANG »- ERLANGEN 


DER MODERNE DICHTER UND DAS ARME WORT 


Emil Staiger bringt in seinem anregenden Aufsatz über „Hugo von Hof- 
mannsthal ‚Der Schwierige‘“! u. a. auch die dort zum Ausdruck gebrachte | 
Skepsis gegen das Wort zur Sprache. Die Unzulänglichkeit der Worte ist aber 
nicht nur dem Grafen Hans Karl, als einem „Schwierigen“ bewußt, sondern 
der Dichter äußert sich selber z. B. auch unter der Maske des Lord Chandos 
zu dieser Erscheinung?. Das Leiden unter dem Uneigentlichen und Verfälschen- 
den der Sprache und daher das Suchen nach neuen, nicht abgegriffenen und 
nicht mißzuverstehenden, sondern unmittelbar sprechenden Wörtern ist der 
geheime Sinn und das offenbare Anliegen von Chandos’ Bemühungen?. Mit 
der Skepsis gegen das gebräuchliche Wort hängt folgerichtig meist auch das 
Verstummen und die Sprache des Schweigens zusammen. Denn es ist nicht nur 
kurios und komisch, wenn Hans Karl gesteht: „ich versteh mich selbst viel 
schlechter, wenn ich red, als wenn ich still bin“4, sondern es steckt auch ein 
sehr tiefer Ernst von grundsätzlicher Bedeutung dahinter. Gewiß ist es ein 
Wagnis, gerade in einer dramatischen Dichtung, die „am meisten ans ge- 
sprochene Wort verwiesen ist“5, eine Hauptgestalt Bedenken gegen das Spre- 
chen äußern zu lassen, weil sie die Sprache so schmerzlich verwirrt. Aber das 
ist ja nicht nur in dieser Dichtung eine Angelegenheit einer Lustspielfigur, 


1 Meisterwerke deutscher Sprache aus dem 19. Jahrhundert, Zürich 1948, S. 225ff. | 

2 Prosa II, 1951, S. 7ff. 3 

® zum Grundsätzlichen vgl. in diesem Zusammenhang Paul Requadt: Sprachver- 
leugnung und Mantelsymbolik im Werke Hofmannsthals, Deutsche Vierteljahrs- 
schrift 1955, XXIX, S. 255ff. 

% Lustspiele II, 1948, S. 393. 

5 Staiger a.a.0. S. 239. 
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der Worte vor. Das ist doch immerhin keine Selbstverständlichkeit, daß eigen- 


tümlicherweise gerade Dichter, die mit dem Wort mehr oder weniger souverän 
umgehen und auf den Gebrauch der Sprache ausschließlich angewiesen sind, 
so auffallend scheu im Umgang mit der Sprache sein können. Denn keines- 


wegs nur für den schwierigen Wiener Grafen ist das Reden eine „indezente 


Selbstüberschätzung“®, sondern auch andere Gestalten Hofmannsthals und 


- verschiedene Dichter seiner Zeit empfinden oft die quälende Unzulänglichkeit 


ihres Wortgebrauchs. So läßt Hofmannsthal seinen Fortunio in „Der weiße 
Fächer“ zu dem Freunde sagen: 


„Wenn wir was reden, Livio, tauschen wir 

Nur schale, abgegriffne Zeichen aus: 

Von ihren [seiner Frau] Lippen kamen alle Worte 
Wie neugeformt aus unberührtem Hauch, 

Zum erstenmal beladen mit Bedeutung.“? 


Die Gegensätze sind bemerkenswert: „schale, abgegriffne Zeichen“ als Cha- 
rakteristikum des uneigentlichen und gebräuchlichen Sprechens, aber „alle 
Worte / Wie neugeformt“ und zwar „aus unberührtem Hauch“, also noch 
unabgenutzt und vor allem „Zum erstenmal beladen mit Bedeutung“, d. h. 


doch wohl: erfüllt mit echtem Gehalt, mit einem Mehr als bloßes Wortsein. 


Doc nicht nur Hofmannsthal kennt dieses schmerzliche Ringen um das dich- 
terische Wort, sondern auch andere Dichter seiner Zeit, wie vor allem Rilke. 
In den „Frühen Gedichten“ lesen wir z. B. die Verse®: 


„Die armen Worte, die im Alltag darben, 
die unscheinbaren Worte, lieb ich so. 
Aus meinen Festen schenk ich ihnen Farben, 
da lächeln sie und werden langsam froh. 


Ihr Wesen, das sie bang in sich bezwangen, 
erneut sich deutlich, daß es jeder sieht; 

sie sind noch niemals im Gesang gegangen, 
und schauernd schreiten sie in meinem Lied.“ 


Hier ist es einmal das Erbarmen des Dichters gerade mit den „armen, un- 
scheinbaren Worten“, denen er in dieser Frühzeit noch „Farben“ und „Glanz“ 
geben zu können glaubt, und es ist zugleich die Kraft des Veredelns der 
Worte, indem er sie zum festlichen Lied verwendet. Diese Erlösung und Er- 
höhung jener armen, unscheinbaren Worte steht im entschiedenen Gegensatz 
zu Stefan Georges oft ganz bewußt gepflegtem Wortprunk — vor allem in den 
frühen Dichtungen — und verfolgt, wie es scheinen könnte, zunächst eine ähn- 


6 Lustspiele II, 1948, S. 389. 
7 Die Gedichte und kleinen Dramen, 1949, S. 167. 
8 Leipzig 1940, S. 10. 
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aiger meint, sondern brennendes Anliegen des Dichters überhaupt. Wi. 
beobachten nämlich, daß nicht nur ein Schwieriger wie Hans Karl von diesem 

"Leiden unter dem verfälschenden Sprechen betroffen ist, sondern auch man- 
cher Dichter der Neuzeit bringt seine ernsten Bedenken gegen den Gebrauch 


en um etwas Ba denn die beiden Strophen ver ja mehr. Es komı 
nämlich dem Dichter hier ähnlich wie einst Eichendorff darauf: an, das Zauber- | 
_ wort zu finden, das die Welt zum Klingen bringt, weil in allen Dingen (und 13) 
gewiß wohl auch in den Worten) ein Lied schläft. ‘Ei 

Doch Rilkes Verhältnis zum Wort ist natürlich nicht mit diesen Versen allein | 
umschrieben. Gerade gegen Ende dieser Frühen Gedichte wird äuch die Frag- 
würdigkeit der Worte deutlich, wenn etwa die erste Strophe eines Gedichtes 


lautet?: | 


„Oft fühl ich in scheuen Schauern, 
wie tief ich im Leben bin. 
Die Worte sind nur die Mauern. 
Dahinter in immer blauern 
Bergen schimmert ihr Sinn.“ 


un EN 


ordentlich bedeutsam, daß „dahinter“ erst der wahre „Sinn“ „schimmert“, 
nicht einmal „ist“! Mit dem Bild von den „immer blauern / Bergen“ wird 
überdies noch die Ferne angedeutet, in der dieser Sinn schimmert. Was der 
Dichter an möglichem Leben und Sein hinter diesen Wortmauern zuerlauschen 
oder zu hören meint, verrät die zweite Strophe. Darunter befindet sich auch 
„die Stille am Strand“. Der Begriff der Stille, der schon in Hölderlins Lyrik 
ein besonderes Gewicht hat und Aufmerksamkeit verdient, begegnet uns auch 
sonst mehrfach bei Rilke. Das hängt natürlich mit dem Schweigen und dem 
Lauschen zusammen, die Rilkes Dichtung so eigentümlich sind. | 

Mit dem Vergleich der Worte als Mauern stimmt im Grunde auch die 
zweite Strophe des Gedichtes „Unsere Träume sind Marmorhermen“1P über- 
ein, wenn es dort heißt: 


| 
Eine schwerwiegende Zeile: „Die Worte sind nur die Mauern“ und außer- 
| 
| 


„Unsere Werte sind goldene Büsten, 
Die wir in unsere Tage tragen, — | 
Die lebendigen Götter ragen 
In der Kühle anderer Küsten.“ 


Auch hier sind die Worte ja nicht das Eigentliche, sondern nur „goldene Bü- 
sten“ im Gegensatz zu den „lebendigen Göttern“, die überdies in der Ferne 
„anderer Küsten“ beheimatet sind. Und in dem kleinen Gedicht „Wir sind 
ganz angstallein“!! kommen die bezeichnenden Verse vor: 


„jedes Wort wird wie ein Wald 
vor unserm Wandern sein.“ 


Wiederum also etwas, was sich auftürmt — wie zuvor „die Mauern“ —, hin- 
ter dem sich etwas verbirgt oder in das es erst einzudringen gilt; jedenfalls 


% 2.2.0.5. 99. 
10 2.2.0.5. 9. 
1 2.2.0. S. 102. 


/ auch sonst eine ganz wesentliche und wiederkehrende Vorstellung und Vver-- 
- gleichsmöglichkeit für Rilke.) 


12 (Übrigens ist der Wald 


- Dr; 


nnd bedirichlklasEigentficheiselber! 


r > 


Eines der bedeutsamsten Bekenntnisse Rilkes über das Wort enthält das 
dreistrophige Gedicht!3: 


„Ich fürchte mich so vor der Menschen Wort. 
Sie sprechen alles so deutlich aus: 
und dieses heißt Hund und jenes heißt Haus, 
und hier ist Beginn und das Ende ist dort.“ 


Hier wird nun sehr Wesentliches über Rilkes Auffassung von der Dichtung 
und von dem dichterischen Wort gesagt; denn das direkte Benennen „der 
Menschen“ bringt ihm ja „alle die Dinge um“, an denen ihm doch soviel ge- 
legen ist, weil er sie (wie Eichendorff) so gern „singen“ hört. Die menschlichen 
Worte aber „sprechen alles so deutlich aus“, dann „wissen [sie] alles, was wird 
und war“, und schließlich ist es das Anrühren, das die Dinge „starr und 
stumm“ macht statt sie zum Singen zu bringen. Eigentümlich, daß in diesem 
Zusammenhang betont wird: „kein Berg ist ihnen mehr wunderbar“; denn 
wir erinnern uns, daß für Rilke gerade hinter den „immer blauern / Bergen“ 
der wahre Sinn der Worte schimmerte (s. o. S. 132). Die allzu große Nähe der 
Worte zu den Dingen verletzt und entzaubert sie; es wird ja mit Bedauern 
festgestellt: „ihr Garten und Gut grenzt grade an Gott“, daher kann der Dich- 


ter warnend rufen „Bleibt fern“, d. h. sprecht nicht „alles so deutlich aus“! 


Und wenn wir nun dazu noch die ersten beiden Zeilen eines Gedichtes lesen!%: 


„Wie wir auch alles in der Nacht benannten, — 
nicht unser Name macht die Dinge groß“, 


dann erfahren wir abermals, wie sehr das Wortehaben und Namengeben oder 
das direkte Benennen als das Anfechtbare und im Grunde Uneigentliche, Un- 
zulängliche vom Dichter gedeutet wird. 


Aber nicht nur unter diesen Frühen Gedichten Rilkes beobachten wir die 


_ innere Auseinandersetzung mit der Unzulänglichkeit der Worte, sondern auch 


in anderen Werken Rilkes stoßen wir wiederholt auf die skeptische Haltung 
des Dichters gegenüber der Sprache oder auf das harte Ringen um das Sag- 
barmachen des kaum Säglichen. Im zweiten Teil der „Neuen Gedichte“ wird 
einmal der schwere Kampf ums Wort verdeutlicht, wenn „Ein Prophet“15 
jene Worte zum Ausdruck bringen will, die sich „in seinem Innern“ aufrichten: 


12 man vgl. auch was Josef Weinheber in seinem Aufsatz: Meine geistige Heimat 
(Sämtliche Werke Bd. IV, Kleine Prosa, Salzburg 1954, S. 9/10) über die Gren- 
zen der Sprache sagt. indem er sich der gleichen Worte „Mauer“ und „Wald“ für 
das Hemmende der Sprache bedient. 

13 2.2.0.5. 103. 

14 2.a.0. S. 107. 

15 Leipzig 1935, S. 135. 
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Und äimlich wird das Unheimliche der Wortgestaitiäig are in 
} Gedicht „Eine Sibylle“1s, wenn die letzte Strophe lautet: Gr 


os 


„von den Worten, die sich unbewacht Ki x 
wider ihren Willen in ihr mehrten, 

immerfort umschrieen und umflogen, _ 

während die schon wieder heimgekehrten 

dunkel unter ihren Augenbogen 

saßen, fertig für die Nacht.“ 


Prophet wie Sibylle sind also ihrer Worte nicht selber mächtig, sondern wer- 
den von ihnen beherrscht, weil sich diese Worte selbständig und wie in höhe- 
rem Auftrag in ihrem Innern bilden. Vom eigenen Wort, das geläufig zur 
Verfügung steht, ist gar nicht oder nur absprechend und einschränkend die 
Rede: „nicht die seinen (denn was wären seine ...)“. 

Schließlich sei noch aufmerksam gemacht auf eu Stelle inRilkes „Requiem“ 
für den Grafen Kalckreuth vom November 1908. Es sind die Verse 123ff., die 
da beginnen!?”: „O alter Fluch der Dichter, / die sich beklagen, wo sie sagen 
sollten...“ und die dann fortfahren: 


Wie die Kranken 
gebrauchen sie die Sprache voller Wehleid, 
um zu beschreiben, wo es ihnen wehtut, 
statt hart sich in die Worte zu verwandeln, 
wie sich der Steinmetz einer Kathedrale 
verbissen umsetzt in des Steines Gleichmut.“ 


Hier ist es nicht so schr die Unzulänglichkeit der Sprache, als vielmehr die 
mangelnde Sprachkraft der Dichter 'selber; denn die gestalteten Worte er- 
scheinen ja gerade als das Dauernde, vergleichbar den Kathedralen; oder 
anders und mit Stefan George gesagt: soll das Leid ins Lied verwandelt wer- 
den!8. Damit erscheint die Sprache also als Überwinderin von Weh und Klage, 
das dichterische Wort als mögliche Gestalterin von Bleibendem. Das ist eine 
neue Einsicht und Wende in Rilkes frühem Verhältnis zum Wort, soweit uns 
die Lyrik darüber Aufschluß gibt. 

Rilke hat sich nun allerdings nicht nur in Versen zur Fragwürdigkeit der 
Worte geäußert, sondern auch in Prosa. In der frühen Erzählung „Im Ge- 
spräch“ (aus „Die I.etzten“, 1902) fällt einmal des bedeutsame Wort!®: 


„Deutsch Sprechen ist fast wie Schweigen“, und das will in Rilkes Kunstauf- 


10 27220,.8:4137! 

17 Insel-Bücherei Nr. 30, S. 31/32. 

18 Pilgerfahrten S. 70. 

1% Erzählungen und Skizzen aus der Frühzeit, Leipzig 1930, S. 274. 
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fassung, um die es hier geht, damals sehr viel besagen, weil ihm — wie schon 
erwähnt — das Schweigenkönnen so besonders wichtig war. Denn auch in den 
. „Geschichten vom lieben Gott“ ist gelegentlich bedeutsam gerade vom Schwei- 
_ gen und Lauschen, von den Dingen und Worten die Rede. So heißt es etwa 
_ von einer Geschichte („Wie der alte Timofei singend starb“) beziehungsreich: 
„Aber die Worte, welche die Menschen jetzt gebrauchen, diese schweren, nicht 
 sangbaren Worte, waren ihr [der Geschichte] feind und nahmen ihr einen 


_ Mund nach dem anderen weg,*so daß sie zuletzt, nur sehr eingezogen und 


ärmlich, auf ein paar trockenen Lippen, wie auf einem schlechten Witwengut, 
lebte“2, Und an anderer Stelle gerade dieser Geschichte, der es so auf das 

Singen ankommt, heißt es, daß „die Worte wie Ikone sind und gar nicht zu 

vergleichen mit den gewöhnlichen Worten, noch nicht erzählt ...“21 Rilke 
kennt demnach, wie wir auch an seinen frühen Gedichten sahen, durchaus das 
Problem vom abgenützten Gebrauchswort und der Kostbarkeit des dichterisch 
schaffenden Wortes; nur daß er die „armen, unscheinbaren Worte“ eben nicht 
vermeidet, sondern daß er auch sie oder gerade sie zu neuem Leben und Glanz 
zu erwecken sucht. 

In einer anderen Geschichte, „Das Lied von der Gerechtigkeit“, spricht der 
Dichter vom russischen Volk und gebraucht dabei folgende bemerkenswerte 
Wendung: „Tief, dunkel, schweigsam ist die Bevölkerung, und ihre Worte 

- sind nur schwache, schwankende Brücken über ihrem wirklichen Sein“?2. Wie- 
der gelten die Worte nicht als sie selber und enthalten sie auch nicht das Ei- 
gentliche, sondern sie „sind nur schwache, schwankende Brücken über ihrem 
wirklichen Sein“; und das bedeutet hier zugleich die Erschwerung des mensch- 
lichen Miteinander durch das Wort. In den Frühen Gedichten waren die 
Worte die „Mauern“, „goldene Büsten“ oder „wie ein Wald“; bei all diesen 
Bildern und Vergleichen liegt das eigentliche oder „wirkliche“ Sein immer 
dahinter oder darunter verborgen. Noch in der letzten „Geschichte, dem Dun- 
kel erzählt“ wird die Unzulänglichkeit der Worte verdeutlicht, wenn es heißt: 
„Die Dinge, die wir erleben, lassen sich oft nicht ausdrücken, und wer sie 
dennoch erzählt, muß notwendig Fehler begehen“23. Die Unentrinnbarkeit 
des fragwürdigen Sprechens, d. h. des unzulänglichen, ja fehlerhaften Ge- 
brauchs der Worte kommt also immer wieder nachdrücklich bei Rilke zum 

- Ausdruck. 

Sehr ähnlich wie die eben angeführte Stelle lautet ein Satz in den „Auf- 
zeichnungen des Malte Laurids Brigge“, wo es einmal heißt, als von Abelone 
die Rede ist: „Ich will nichts erzählen von dir, Abelone ... weil mit dem 
Sagen nur unrecht geschieht“2%. Fehler begehen und Unrecht tun sind doch 
sehr verwandte Vorstellungen, die Rilke hier gebraucht, um deutlich zu ma- 

“ chen. wie unzureichend, ja gefährlich ihm das Erzählen und Sagen erscheint. 


20 Geschichten vom lieben Gott, Leipzig 1918, S. 57. 
21 2.2.0. S. 62. 

22 2.2.0. 5.78. 

23 a.a.0. S. 182. 

24 Leipzig 1940, S. 153. 


Laurids Brigge wen g itsame 

zeichnet: „Er war wie einer, der eine herrliche Sprache hört und fieb: r 
vornimmt, in ihr zu dichten. Noch stand ihm die Bestürzung bevor, zu er- | 
fahren, wie schwer diese Sprache sei; er wollte es nicht glauben zuerst, daß 1 
ein langes Leben darüber hingehen könne, die ersten, kurzen Scheinsätze zu 
bilden, die ohne Sinn sind. Er stürzte sich ins Erlernen wie ein Läufer in die 

Wette; aber die Dichte dessen, was zu überwinden war, verlangsamte ihn. Es 
war nicht auszudenken, was demütiger sein konnte als diese Anfängerschaft“®. | 
Die Sprache des Dichters ist demnach nichts Gegebenes, sondern etwas Auf- 
gegebenes, kein vorhandenes Material wie Meißel und Pinsel oder wie Stein 
und Farbe, sondern etwas, das mühsam erobert oder gelernt werden muß. 
Jedenfalls sind erst einmal Widerstände zu überwinden; „aber die Dichte des- 
sen, was zu überwinden“ ist, hält den Dichter auf, offenbar ähnlich wie eine 
Mauer oder wie ein Wald! Und ein ganzes Leben ist vonnöten, um wenig- 
stens erste kurze „Scheinsätze zu bilden“, also wiederum nicht einmal jene 
echten und eigentlich erstrebten Sätze des wirklich Gemeinten?®. Es ist also 
nicht nur die Mißverständlichkeit und Unzulänglichkeit der Sprache, sondern 
auch das Problem der dichterischen Gestaltung, die Mühseligkeit ihrer Be- 
wältigung, bis etwas einigermaßen Zureichendes im Wort gebildet werden 
kann. 


Daß es Rilke immer wieder um das Wesen und die Fragwürdigkeit der 
Sprache ging, beweisen nicht nur seine Dichtungen, in Vers und Prosa, son- 
dern auch seine Briefe, aus denen stellvertretend jene Sätze angeführt seien, 
die Rilke am 17. Februar 1903 aus Paris „an einen jungen Dichter“ schrieb: 
„Mit nichts kann man ein Kunst-Werk so wenig berühren als mit kritischen 
Worten: es kommt dabei immer auf mehr oder minder glückliche Mißver- 
ständnisse heraus. Die Dinge sind alle nicht so faßbar und sagbar, als man 
uns meistens glauben machen möchte; die meisten Ereignisse sind unsagbar, 
vollziehen sich in einem Raume, den nie ein Wort betreten hat, und unsag- 
barer als alles sind die Kunst-Werke, geheimnisvolle Existenzen, deren Leben 
neben dem unseren, das vergeht, dauert“?7. Das könnte wie eine Warnung an 
alle deutenden Literarhistoriker klingen, die mit ihren zuweilen gewaltsamen 
Interpretationen oft doch nur „mehr oder minder glückliche Mißverständnisse“ 
zustande bringen. Denn des Dichters Bedenken gegen den leichtfertigen Ge- 
brauch der Worte gelten hier ja nicht nur für den Bereich des dichterischen 
Schaffens, sondern erst recht auch für den ästhetisch-kritischen oder genießen- 
den Betrachter, für den historisch-biographischen oder geisteswissenschaft- 
lichen Ausleger von Dichtungen. Und daher kann Rilke ganz allgemein in 
25 a.a.0. S. 297/98. 

26 ganz ähnlich lautet eine Stelle zu Beginn der „Aufzeichnungen“ a.a.O. S. 25 und 

27, wo vom Wesen und Entstehen der Verse die Rede ist: man müßte „ein ganzes 

Leben lang und ein langes womöglich“ Erfahrungen und Erinnerungen sammeln, 


ehe „in einer sehr seltenen Stunde das erste Wort eines Verses aufsteht“. 
27 Insel-Bücherei Nr. 406, S. 9. 
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inem Brief an RN klagen (Paris 17. Fee 1914): „wie wenig sind > 


‚schließlich diese paar Worte gegenüber dem Unsäglichen, das überallum uns 3 


herum übrig bleibt und von dem wir doch wissen, daß in ihm das einzig ganz 
Glaubwürdige gebunden sei“2®. Das bedeutet wiederum, daß sich gerade „das 
einzig ganz Glaubwürdige“ dem Wort entzieht, weil es im „Unsäglichen ... 
gebunden“ ist. Die Übereinstimmungen der verschiedenen Aussagen fallen 


"auf und bestätigen, was wir schon aus der frühen Lyrik herausgelesen haben. 


Daß sich dieses Fragwürdigwerden der Worte nicht nur bei Hofmannsthal 
und Rilke findet, beweist ein anderer Österreicher, Arthur Schnitzler, 
der doch im Grunde weit davon entfernt ist, Anspruch auf echtes dichterisches 
Schaffen in der Art der beiden anderen Dichter erheben zu dürfen. In Schnitz- 
lers Theaterstücken fallen besonders die Epitheta auf, die er zur näheren Kenn- 
zeichnung der Worte gebraucht. Da sagt z. B. Fanny zu Fedor im „Märchen“ 2; 
„ich habe ja nichts als meine armen Worte, denen Sie glauben müssen“, und 
im „Freiwild“ äußert Paul zu Anna®°: „Aber was sollen uns denn immer die 
dummen Worte. Auf die kommt es doch gar nicht an.“ In dem großen Vers- 
drama „Der Schleier der Beatrice“ gebraucht der Dichter Filippo die Wen- 
dung „Das arme Wort!“, als von einem Fest die Rede ist?!, oder im gleichen 
Schauspiel bemerkt Cosini, der Vertraute des Herzogs von Bologna, daß 
„jedes Ja und Nein zum Zeichen wird, / Und mehr bedeutet als sich selbst“32; 
womit gewiß nicht nur gesagt werden soll, daß man sich mit Ja und Nein 
festlegt, sondern wodurch auch wohl das Schillernde und Unzureichende der 
Sprache zum Ausdruck gebracht wird. In einem Monolog beginnt Filippo, der 
Dichter: „Auf leichten Flügeln rauscht mein Leben hin; / Sie aber hängen 
schwere Worte dran, / In ihre Tiefen es zu ziehn“3®. Zweimal klagt der 
Herzog (im 2. Akt), daß die Worte Filippos „nun Lüge worden sind“3*, und 
kurz vor seinem freiwilligen Tode bekennt der Dichter noch einmal: „Nur 
mit den armen Worten der Gewohnheit / Nennt unser Mund das Ewig- 
Unbegriffne“35. Damit hängt für Filippo wohl auch die Relativität des Wahr- 
heitsbegriffes zusammen, der ja auch sonst bei Dichtern — etwa bei Tieck und 


. Kleist — eine eigene Rolle zu spielen vermag. 


Für die junge Johanna Wegrat in „Der einsame Weg“ „bedeuten die 
Worte nicht dasselbe wie früher“, seit sie zum Leben und zur Liebe erwacht 
ist36. Dieses Verwandelnde erfuhr sie an „vielen von diesen Worten, die so 
großartig klingen“: Gefahr, Liebe, Tod, Ruhm?”. Der Zuwachs an neuen Er- 
fahrungen bringt also auch einen Wandel des bisherigen Wortgebrauchs mit 


23 Briefwechsel mit Benvenuta, Eßlingen 1954, S. 99/100. 

29 Die Theaterstücke von Arthur Schnitzler, Berlin o. J. Bd. I, S. 156. 
9 Bd. 1, S. 322. 

si Bd. II, S. 136. 

s2 Bd. II, S. 148. 

38 Bd. II, S. 152. 

3 Bd. II, S. 214/15. 

35 Bd. II, S. 256. 

86 Bd. III, S. 65. 

37 Bd. III, ebenda. 


inn und ne Kö 
In anderer Weise kommt die Vergänglichkeit < des Wortes 1 
Ri: ‘wenn Herr von Sala fragt: „Ist das Wort, das eben verkla | 
‘ Erinnerung? “3% In der Komödie „Zwischenspiel“ unterhalten de die Ehe- | 
. leute Amadeus und Cäcilie (1. Akt, 5. Auftritt), beide sind nei folgens  # 
gr 
N 


ae. dermaßen: . | 
Cäcilie: „Was wir gesprochen haben....? (Pause) Die Worte findet man "de nit 
E wieder...... Sie klingen auch ander wenn man sie nur wiederfindet.“ 


Amadeus: „Das ist richtig... Auf die Worte kommt es wohl nicht so sehr an. 
Cäcilie: „... Glaubst du ai Amadeus, daß manche Dinge geradezu anders werden 
dadurch, daß man versucht sie auszusprechen? “?® 


Dieser Dialog bestätigt nur, was schon bei Hofmannsthal und Rilke oder 
auch bei Schnitzler sonst beobachtet wurde: die beängstigende Unzulänglich- 
keit des gesprochenen Wortes, und hier nun gerade bei zwei Künstlern, die | 
man am besten als die „Schwierigen“ bezeichnen könnte. Der feiner empfin- 
dende Mensch, ob er nun Hans Karl oder Fortunio bei Hofmannsthal, Filippo . 
oder- Amadeus bzw. Cäcilie bei Schnitzler heißen mag, spürt auch mit beson- | 
deren Sinnen das Inadaequate alles in Worte Gefaßten. So kann Cäcilie j 
später äußern: „Alles beginnt was anderes zu bedeuten, wenn man frei ist“20, 
Ganz nebenbei sagt einmal der Arzt im 3. Akt des Schauspiels „Der Ruf des 
Lebens“, als er gefragt wird, ob er Marie geliebt habe: „Geliebt? Wir haben 
immer nur die paar Worte“4. 

In der „dramatischen Historie“ von 1909 „Der junge Medardus“ wird in 
der 3. Szene des 2. Aufzuges die Rache zu den „seltsam törichten, vielleicht 
erhabenen Worten“ gezählt“. Darauf erwidert der alte Sattlermeister Eschen- 
bacher, ein Onkel des Helden Medardus: „Rache! ... ja, das ist ein Wort, so 
lärmend, daß es wohl seinen eigenen Sinn übertönen möchte.“ Dagegen der 
Buchhändler Etzelt: „Es handelt sich hier nicht um das Wort, sondern um die 
Sache, Meister Eschenbacher“; d. h. Wort und Sache werden dabei offenbar 
getrennt, ja vielleicht sogar in Gegensatz gestellt. Aber noch einmal entgegnet 
Eschenbacher: „Doch wohl um das Wort, Etzelt — wie meistens, glauben Sie 
nicht? Und gar unser Medardus ist einer, der kaum geschaffen ist, andres 
zu erleben als den Klang von Worten.“ Damit wird das Wort u. U. zum rein 
Äußerlichen und Uneigentlichen degradiert; denn Medardus scheint sich oft 
mehr an den Wortklang von Liebe und Tod zu halten als an die Erlebnisse 
selber! 

In der Tragikomödie „Das weite Land“ sagte der Fabrikant Friedrich 
Hofreiter gegen Ende des 2. Aktes zu seiner Frau Genia: „Ich hoffe, du 
nimmst mir’s nicht übel, daß ich — auf deinen Wunsch hin — alles so deutlich 


3 a.a.0. Bd. III, S. 80. | 
® Bd. II, S. 122, 
#0 Bd. III, S. 154. 
#1 Bd. III, S. 330. 
12 Bd. IV, 152/53. 


Menschen „sprechen alles so deutlich aus“. Wie schon früher einmal bei 
Schnitzler tauchen auch in diesem Stück die Beiwörter „dumm“ und „schwer“ 
auf, als von der Liebe als Spielerei die Rede ist. Gegen Ende des 4. Aktes 
sagt nämlich Frau Genia zu dem ernsten und schwerblütigen Dr. Mauer“: 


„Die dummen schweren Worte, die Ihnen durch den Sinn gehn, die blasen 


Sie nur gefälligst in die Luft. Und Sie werden sehn, wie leicht sie eigentlich 
sind. Sie fliegen... alle... sie verwehn, diese schweren dummen Worte.“ 


Schnitzlers Äußerungen über den Gebrauch und Wert der Worte verraten 
in seinen meisten Theaterstücken Bedenken gegen die Verläßlichkeit des 
Wortes. Ist es wienerisch oder österreichisch, wenn gerade Hofmannsthal, 
Rilke und Schnitzler so überaus skeptisch gegen die Verwendung des Wortes 
sind, von dem sie selber doch den stärksten und gewandtesten Gebrauch 
machen!? 

Denn auch Josef Weinheber, dieser Meisterer der. deutschen Sprache 
aus Österreich, bringt wiederholt seine Bedenken gegen die Verläßlichkeit 
oder Zulänglichkeit des Wortes zum Ausdruck. Aus dem Jahre 1920 stammen 
z. B. folgende Verse®#: 


„Wort, entsprossen aus dem Schoß der Welt, 
da du wurdest, starb in dir der Gott. 
Lauterwect und in den Schall gestellt, 
bist auch du nur Schatten, Spiel und Spott.“ 


Das gesprochene Wort erscheint hier wie im Frühwerk Rilkes als etwas 
Uneigentliches, als „Schatten“ und „Spiel“, nachdem der Gott in ihm er- 
storben ist. Und in der Sammlung „Vereinsamtes Herz“ lesen wir‘ die erste 
Strophe von „Weib und Künstler“: 


„Sieh weg vom Werk! Hör nicht die Melodie! 
Laß von des Worts Betrug dich nicht berücken! 
Ohnmacht erschuf dem Mann die Poesie, 
und Grauen baute seinem Abgrund Brücken.“ 


In der gleichen Sammlung lauten zwei Strophen, „Widmung“ überschrieben’: 


„Versuch des Worts, du prahlender Versuch, 
sein Groß’ und Gutes in die Welt zu schicken. 
Ein Hirn legt los, die Menschheit zu beglücken, 
und da die Tat geschehn, ists nur ein Buch. 


# 2.a.0. Bd. IV, S. 348. 

4 Bd. IV, S. 404. 

45 Sämtliche Werke Bd. I, Gedichte Erster Teil, Salzburg 1953, S. 210. 
4er) O: 32007. 
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KR Be voll Maß i in seinen Kreis gegı 
aus sich das mütterliche Werk der Lübe“ 


Kann man es wohl noch deutlicher sagen als Weinheber hier, wenn er Sa 


„des Worts Betrug“ oder vom „Flitterruhm des Worts“ so abschätzig spricht? v7 
Er, der Magier des Wortes, der die Sprache so beherrscht und handhabt wie 


kaum ein zweiter seiner Zeitgenossen, gerade Weinheber ist sich auch der 
Gefahren und der Unverbindlichkeit spielerisch gebrauchten Wortreichtums 
bewußt. 

Auch in der Sammlung „Zwischen Göttern und Dämonen“ bekennt der 
Dichter zunächst skeptisch“: 


„Es bleibt wohl, was gesagt wird, alles, 
alles danebengesagt. Bewahrt scheint 
nur im strengen Wort eine leise 
Bedeutung für den nächsten Aeon.“ 


Was ist dieses Danebensagen anderes als die Unzulänglichkeit des sprach- 
lichen Ausdrucks und Verstehens®? Aber Weinheber macht hier offenbar 
einen Unterschied zwischen dem bloß Gesagten und dem „strengen Wort“, 


durch das wenigstens „eine leise Bedeutung für den nächsten Aeon“ „be- 


wahrt scheint“; scheint, nicht ist! 


Eine solche Scheidung nimmt auch Stefan George einmal vor, wenn er 


das erste Gedicht seiner „Sänge eines fahrenden Spielmanns“ beginnen läßt5®: 


„Worte trügen worte fliehen. 
Nur das lied ergreift die seele.“ 


Bemerkenswert ist nämlich dabei, wie Wort und Lied gegenübergestellt wer- 
den. Dieser Gegensatz besagt doch wohl, daß nur das gesprochene oder ge- 
schriebene Prosawort zu trügen vermag, während für den Dichter einzig das 
gebundene oder sangbare, in Dichtkunst verwandelte Wort (= Lied) die 
Seele zu ergreifen versteht. Das ist immerhin eine etwas andere Haltung, als 
wir sie bisher bei den meisten Dichtern beobachten konnten, eine Haltung, 
die der in den zuletzt zitierten Weinheber-Versen sehr nahekommt. George 
fühlte sich im Grunde doch wohl zu sehr als Meister und Bewältiger der ge- 
bundenen Sprache und litt gewiß nicht in dem Maße unter der Unzulänglich- 
keit der Worte wie viele andere Dichter seiner Zeit. 


Denn bei verschiedenen andren Dichtern — auch außerhalb Österreichs — 
beobachten wir die gleichen Zweifel an der Zulänglichkeit der Sprache. So 
lesen wir etwa im ersten Gedichtband von Stefan Georges radikalem Anti- 


48 München 1938, VI 21. 
“ Daher konnte auch Franz Werfel einst fragen: „Was schufst du mich, mein 


Herr und Gott, / Zur Eitelkeit des Worts .. .“ (in: Einander, 1915, „Warum mein 
Gott“). 


50 Das Buch der Sagen und Sänge, S. 70. 
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„Was wir reden, 
ist nicht für Jeden, 
Es will nur zeigen, 
was wir beschweigen. 
Das wirkt, das ist uns Allen eigen.“ 


Die Sprache als Zeiger dessen, was im Grunde verschwiegen wird und was 
eben doch nicht für jeden gedacht ist! Aber gerade darin liegt auch das Ver- 
bindende zwischen „uns Allen“. Und dann gleich noch ein anderer Spruch 


_ Dehmels in derselben Sammlung, überschrieben „Das Eine“52, wo gefragt wird: 


„Was sind Worte, was sind Töne, 
all dein Jubeln, all dein Klagen, ; 
all dies meereswogenschöne 
unstillbare laute Fragen — 
rauscht es nicht im Grunde leise, 
Seele, immer nur die Weise: 
still, o still, wer kann es sagen!“ 


Auch hier also das Bewußtsein des Dichters von der Unzulänglichkeit der 
Worte und zwar wiederum — wie im vorangegangenen Gedicht das Ver- 
schweigen — nun die Stille als einzige Antwort auf das „unstillbare laute 
Fragen“, auf Jubel und Klage. Es werden hier gedanklich und sprachlich 
durchaus die Bezirke getroffen, denen sich vor allem die deutschen Lyriker 
seit Klopstock und Hölderlin am meisten zuwandten und denen gerade auch 
Hofmannsthal und Rilke ihre Wortkunst liehen: Jubel, Klage und Frage. 


Nun sind es aber keineswegs nur Lyriker oder Dramatiker, die unter dem 
unzureichenden Wortgebrauch leiden. Auch ein großer Erzähler wie Werner 
Bergengruen kennt das Geheimnis der dichterischen Sprache, wenn er 
etwa gesteht’: „Alles Dichten gleicht einem Gespräch, das man in einer 
fremden und nur höchst notdürftig beherrschten Sprache führt. Man sagt nicht 


“das, was man sagen möchte und müßte, sondern nur das Wenige, das aus- 


zudrücken man gerade noch die Fähigkeit hat. Das Eigentliche bleibt ungesagt 
und geht bis ans Ende mit dem Leben des Dichters als ein unablässiges In- 
suffizienzbewußtsein mit“. An anderer Stelle" verstärkt er das eben Gesagte 
noch durch folgendes Bekenntnis: „Auch das treffendste, das glücklichst ge- 
wählte Wort ist nur etwas wie ein Code-Wort oder ein stenographisches 
Sigel. Schmerzlich empfindet der Mensch die Armlichkeit [!] und Unzurei- 
chendheit der Sprache; und sollte doch dankbar sein dafür, daß, was ihm an 
Empfindungen des Herzens, an Erlebnissen der Sinne und der Seele gewährt 
wird, allezeit größer ist als seine Fähigkeit, es auszudrücken.“ Und so kann 


51 Berlin 1923, S. 143. 

52 2.2.0. S. 144. 

53 Das Geheimnis verbleibt, München 1952, S. 123. 
54 2.2.0. S. 126. 
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5 diesem Sinne gar nicht zum Dichter berufen fühlt. ee | 
Welch eigentümliches Phaenomen, daß gerade die a Dichte :a 
2. gr. T. so mißtrauisch gegen den Gebrauch der Sprache sind, die Worte i im 


Grunde für unzulänglich halten und sich für die Stille oder das Schweigen 
erklären! Müssen wir als Leser oder gar als Deuter von Geschriebenem nicht 


um so skeptischer gegen unser „Verstehen“ und „Erklären“ werden, je mehr 


wir uns bewußt werden, was unsere Dichter alles nicht gesagt haben, was sie 
absichtlich verschwiegen oder ganz im stillen für sich behielten, weil ihnen 
die Sprache allzu oft nicht ausreichend genug dafür erschien? Wie wenig von 


dem, was sie an Fülle und Gesichten in sich tragen, mag Wort geworden 


sein und mißverständliche Gestalt in einer ihnen selber unzureichend erschei- 
nenden Sprache gefunden haben! 

Aber betrachten wir noch einige Äußerungen sprachmächtiger Erzähler 
unseres Jahrhunderts über die Gefährlichkeit der Worte und das Ungenügen 
an der Sprache. Hermann Hesse läßt in „Klein und Wagner“5$ seinen er- 
schöpften und verzweifelten Helden sagen: „Reden ist der sichere Weg dazu, 
alles mißzuverstehen, alles seicht und öde zu machen.“ Und an anderer Stelle? 
bricht er das Gespräch mit Teresina ab: „Erlauben Sie, daß ich gehe! Wir 
haben zuviel gesprochen, viel zuviel. Man sollte nie so viel sprechen.“ Die 
Hilflosigkeit gegenüber der Sprache kommt auch zum Ausdruck, wenn es 
später heißt5®: „Es gab keine Worte dafür, es war falsch und hoffnungslos, 
irgend etwas in Worten ausdenken und verstehen zu wollen!“ Und schließlich 
denkt Klein: „Nur nicht reden, nur nicht das Einfache kompliziert machen, 
nur nicht die Seele nach außen drehen.“ Übereinstimmend mit Kleins Worten 
lautet am Schluß von „Klingsors letzter Sommer“ das Bekenntnis: „Ich 
arbeite, ich kann nicht sprechen. Man spricht zu viel, immer.“ Bei Hesse ist es 
nach diesen Stellen nicht so sehr das Wort als solches, als das Reden und 
Sprechen, was ihm Schwierigkeiten macht. Die meditative Art des Dichters, 
der abendländischer Mystik und östlicher Weisheit so verbunden ist, erklärt 
vielleicht manches in seinem Denken über die Sprache. Jedenfalls wirken die 
Helden seiner Erzählungen im allgemeinen auch nicht gerade besonders red- 
selig, verglichen etwa mit den heftig diskutierenden Gestalten Thomas Manns. 


Und doch hat selbst der wahrlich so überaus sprachgewandte und der 
Worte stets mächtige Thomas Mann in seinem Alterswerk „Bekenntnisse 
des Aachener Felix Krull“s1 folgende Äußerungen getan: „Aber ein 


5 2.2.0.S. 127. 

56 Weg nach Innen, Berlin 1932, S. 289. 
57 2.2.0. S. 2983. 

58 2.2.0. S. 296. 

9 2.2.0. S. 302, 
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zende Tat. Nur Gewohnheit und Trägheit bereden uns, beide für eins und 


dasselbe zu halten, während vielmehr das Wort, insofern es Taten bezeichnen 
soll, einer Fliegenklatsche gleicht, die niemals trifft.“ Es ist nicht nur der 
drastische Schlußvergleich, was diese Stelle so bemerkenswert macht, sondern 
auch die Gegenüberstellung von Wort und Tat, die uns ja in Goethes Faust- 
Monolog#2 so nachdrücklich deutlich macht, wo für den Dichter ein zentrales 
Problem liegt; jenes gleiche Problem, das Goethe auch in der Gegenüber- 
stellung von Tasso und Antonio dichterisch zum Ausdruck gebracht hat. 

In anderem Zusammenhang äußert sich Felix Krull noch einmal über das 
Wesen des Wortes, wenn er sagt‘: „Hier herrscht das Wort, — dies matte 
und kühle Mittel, dies erste Erzeugnis zahmer, mäßiger Gesittung, so wesens- 


fremd der heißen und stummen Sphäre der Natur, daß man sagen könnte, 


jedes Wort sei an und für sich und als solches bereits eine Phrase. Das sage 
ich, der, begriffen in dem Bildungswerk meiner Lebensbeschreibung, einem 
belletristischen Ausdruck gewiß die erdenklichste Sorgfalt zuwendet.“ Ist es 
nur Felix Krull, der hier so ernst und verspielt in gewisser Koketterie über 
die Worte sinniert, oder ist es nicht doch auch der greise Dichter selber, der 
sich seiner gefährlichen Sprachmeisterschaft so bewußt ist? Wie bezeichnend 
sind in den beiden angeführten Stellen die charakterisierenden Beiwörter: 
„das wohlfeile, abgenutzte und ungefähr über das Leben hinpfuschende 
Wort“, das „einer Fliegenklatsche gleicht“, die überdies „niemals trifft“, und: 
„dies matte und kühle Mittel, dies erste Erzeugnis ... so wesensfremd ...“, 
daß es schließlich nur noch als „Phrase“ erscheint! Welche Skepsis spricht aus 
diesen Geständnissen des alten Dichters, der ein bändereiches Werk mit einer 
Überfülle ven Worten geschrieben hat und der seinen Hochstapler Krull 
sogar einmal bekennen läßt®: „Denn das Wort ist der Feind des Geheimnis- 
vollen und ein grausamer Verräter der Gewöhnlichkeit.” Diese tiefsinnige 
Erkenntnis eines Sprachgewaltigen unserer Zeit klingt zusammen mit all den 
Einsichten, die Hofmannsthal und Rilke sowie andere Dichter unseres Jahr- 
hunderts aus der erlebten Not an der „Unzureichendheit“ der Sprache (Ber- 
gengruen) gewonnen haben. Eine eigentümliche Bilanz, wenn man bedenkt, 
wieviele Worte diese Dichter dennoch auf das Sagbarmachen des eigentlich 


Unsäglichen verwandt haben®®! 


62 Erster Teil, Vers 1224ff. 
#8 4,a.0. II 4, S. 101/102. 
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65 ein eigenes, hier aber nicht mehr zu erörterndes Problem liegt in der Skepsis der 


Schauspieler gegen die Verläßlichkeit der Sprache. Man denke etwa an Hofmanns- 
thals Nachrufe auf Mitterwurzer, Hermann Müller und Josef Kainz. Besonders 
eindrucksvoll ist das Geständnis des Schauspielers Edgar Lorm im „Christian 
Wahnschaffe“ von Jakob Wassermann (Berlin 1919, Bd. I, S. 299/300). Hier ist es 
die Not der Sprache, die gerade im übermäßigen Wortreichtum liegt, weil die 
Überfülle an Worten das einzelne Wort verdächtig, abgenutzt und unzuverlässig 


s ist das Wort — das wohlfeile, abgenutzte und ungefähr über das e 


’ ach as a a Unsseshehaben der Ay vor a ieh ch 
_ den Ausdruck der menschlichen Innerlichkeit wird dadurch ebenso erkennbar 
wie der Mangel der Worte, zwischen den Menschen die erforderliche Kom- 

munikation herzustellen. 


. 


Daß all solche Beobachtungen und die zum Ausdruck gebrachte Skepsis der 
Dichter gegen das Wort keineswegs erst moderne Erscheinungen der letzten 
60 Jahre sind, müßte durch eine gründliche Untersuchung und Darlegung der 
Äußerungen über die Sprache in früheren Jahrhunderten noch vergegen- 
wärtigt werden. Aber schon ein kurzer Blick in eine weiter zurückliegende 
Vergangenheit kann uns daran erinnern, daß Ähnliches auch bereits in 
älteren Literaturzeugnissen zu beobachten ist. Lichtenberg z. B., auf den 
ja auch Requadt in seinem anfangs zitierten Hofmannsthal-Aufsatz ver- 
wiesen hat, machte mehrfach in seinen Aphorismen auf die Fragwürdigkeit 
der Sprache aufmerksam®. Schiller hat sich in seinem bekannten Epi- 
gramm „Sprache“ unmißverständlich dazu geäußert, wenn er formuliert: 
„Warum kann der lebendige Geist dem Geist nicht erscheinen? / Spricht 
die Seele, so spricht, ach! schon die Seele nicht mehr“#. Und der alte 


Goethe greift diese ganze Problematik z. B. im Faust I auf® oder äußert. 


sich gesprächsweise zu Eckermann® wie zu J. D. Falk darüber?®. Auch Riemer 


notiert Bemerkenswertes zu diesem Thema?!, und der greise Dichter nimmt 


in Briefen an Friedrich Schultz’? sowie an Sulpiz Boisser&e nachdrücklich dazu 
Stellung?3. Ludwig Tieck formuliert seine Bedenken gegen die Sprache u. a. 
im „William Lovell“?4 und in „Franz Sternbalds Wanderungen“?5 oder setzt 
sich in seinem dramatischen Spiel „Prinz Zerbino“ damit auseinander”®, 
Heinrich von Kleist klagt über die Unzulänglichkeit der Sprache z. B. in 
einem Brief an seine Schwester Ulrike’, und Wilhelm Raabe spricht von 


erscheinen läßt, es zu einem „Scheinding“, zu einer „Molluske“, zu einem „Schall- 
effekt“ degradiert oder zu einem veränderlichen „Etwas ohne Umriß und ohne 
Kern“. 

8 G. C. Lichtenberg: Aphorismen, Briefe, Schriften. Herausgegeben von Paul Re- 
quadt, Stuttgart 1939 (Kröner), S. 146ff. 

67 Säkular-Ausgabe. Cotta, Gedichte I, S. 149. 
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” Wien 1819, Bd. 10, S. 20, 132/33, 156, 194. — Zum Grundsätzlichen vgl. Eva 
Fiesel: Die 'Sprachphilosophie der deutschen Romantik, Tübingen 1927. 
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Wenn man diese vielen Klagen über die Unzulänglichkeit der Sprache a 
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durch die Zeiten hindurch beobachtet, wenn man die auffallenden Vergleihe 


liest und bedenkt, mit denen gerade die Dichter das Uneigentlihe und Un- 
zuverlässige der Worte deutlich zu machen suchen, und wenn man überdies 


die stets einschränkenden Epitheta genau beachtet, die so häufig zur Kenn- 
zeichnung des Wortes gebraucht werden, dann fragt man sich begreiflicher- 
weise, ob nicht auch ganz andere Äußerungen der Dichter über das Wesen 
des Wortes, etwa über die Verläßlichkeit und Gegründetheit der Sprache 
festzustellen sind. Wenn Hölderlin sich dazu bekennt, trotz „Gottes Ge- 
wittern“ „dem Volk ins Lied / Gehüllt die himmlische Gaabe zu reichen“?®, 


_ und wenn er es für möglich hält, „daß gepfleget werde / Der veste Buchstab, 


und bestehendes gut / Gedeutet“®, so spricht daraus doch wohl eine ganz 
andere Einstellung zum Wesen der Sprache, ein Vertrauen zum Wort. Denn 
wie könnte er sonst meinen: „Was bleibet aber, stiften die Dichter“®1? Hier 
zeigen sich also für die Untersuchung offensichtlich ganz andere Möglichkeiten 
und Aufgaben, die noch zu ergänzen hätten, was wir in diesen Ausführungen 


- zur Skepsis der modernen Dichter gegenüber dem armen Wort darzulegen 


versuchten und was sehr vereinzelt bei Weinheber und George schon an- 
klang®. 


merell in seinem Aufsatz: Die Sprache und das Unaussprechliche. Eine Betrachtung 
über H. v. Kleist (in: Geist und Buchstabe der Dichtung, Frankfurt 1942). 

73 Sämtliche Werke, Erste Serie, Bd. I, S. 128. 

7 Große Stuttgarter Ausgabe 2, 1 S. 119/120. 
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8 24.2.0.2,1S. 189. 
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22.0.0000 ALS GEGENSTAND DER KRITIK ven 
_ UND QUELLE DRAMATISCHER ANREGUNG er TS EroT 


Ein Beitrag zur Besinnung auf Shaws künstlerischen Einfluß 
anläßlich der 100. Wiederkehr seines Geburtstages (26. 7. 1856) 


1 


G.B. Shaw und T. S. Eliot in einem Atem zu nennen wird manchen Freund 
des neueren englischen Theaters zunächst befremden. Weder gehaltlich noch 
formal scheinen ihre dramatischen Werke etwas miteinander zu tun zu haben. 
Viele werden sie, mindestens auf den ersten Blick, sogar als Gegensätze emp- 
finden; denn steht nicht ein rationalistisches Weltbild einem gläubig-christ- 
lichen gegenüber, und kontrastiert nicht der Typus des realistischen Diskus- 
sionsdramas mit dem des ‚poetic drama‘? So mag es manchen überrascht 
haben, als T. S. Eliot am 21. November 1950 in seiner Harvarder „Theodore 


om 


Spencer Memorial Lecture“ über „Poetry and Drama“ bei seiner Ausbreitung 


der Entstehungsgeschichte von „Murder in the Cathedral“ erklärte: 


And in the speeches of the knights, who are quite aware that they are addressing 
an audience of people living 800 years after they themselves are dead, the use of 
platform prose is intended of course to have a special effect: to shock the audience 
out of their complacency. But this is a kind of trick: that is, a device tolerable only 
in one play and of no use for any other. I may, for aught I know, have been slightly 
under the influence of $t. Joant. 

Die anfängliche Befremdung wird allmählich einem Bewußtwerden merk- 
würdiger Zusammenhänge platzmachen. Wer an der neueren Geschichte des 
‚englischen‘ Theaters im gesamten, weltweiten Raum der englischen Sprache 
anteilnimmt, wird Shaw wie Eliot einer bestimmten Entwicklungslinie zuge- 
ordnet sehen: dem befruchtenden Rückstrom dramatischer Begabungen aus 
den Übersee-Räumen der englisch-sprechenden Welt in den inselenglischen 
Raum. Die anglo-irische Literatur hat als Frucht der ersten Verpflanzung 
englischer Sprache und Literatur nach Übersee — und sei es auch nur über 
die Irische See — mit Shaw, Yeats, Synge und O’Casey nachdrücklich an der 
Geschichte des modernen englischen Dramas mitgeschrieben; die Literatur 
der Vereinigten Staaten als Frucht der zweiten, der transatlantischen Ver- 
pflanzung englischer Sprache und Dichtung nach Übersee hat, so wie sie 
anderthalb Generationen zuvor Henry James als den großen Anreger mo- 


derner Erzählkunst nach Großbritannien entließ, T. S. Eliot als Kritiker, 


Lyriker und Dramatiker dem Mutterlande zurückgesandt. So erscheinen unter 
dem weltweiten Blickwinkel der literarischen Wechselwirkung von Insel und 
Übersee Shaw und Eliot als eingewanderte Repräsentanten übersee-englischer 


! London 1951, p. 26. 
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_ dramatischer Begabung, die nach dem insularen Ausgangsland zurückströmt. 


Noch unter einem zweiten Aspekt rücken Shaw und Eliot zusammen. Sie 
beide, der Anglo-Ire aus Dublin und der Amerikaner aus St. Louis, der nach 


. einem Heiligen genannten Stadt, haben einer altehrwürdigen Form des 


abendländischen Dramas, dem Heiligenspiel?, nach einem europäischen und 
amerikanischen Leben im Buch, auf der Bühne des kirchlichen Vereinsthea- 
ters, der Freilichtaufführung, wieder einen festen Stand im Spielplan des 
„Unterhaltungstheaters“ verschafft. Shaws „St. Joan“ und Eliots „Murder in 
the Cathedral“ haben damit erreicht, was Lascelles Abercrombies „The Sale 
of Saint Thomas“ (teilveröffentlicht 1911, vollständig 1930) und Gordon 
Bottomleys „Ihe Acts of St. Peter“ (1933) — ähnlich wie Eliots Stück ein 
„cathedral festival play“ — überhaupt nicht und im deutschen Theater Max 
Mells Werken, dem „Wiener Kripperl von 1919“ (1919), dem „Schutzengel-“ 
und dem „Apostelspiel“ (1923), dem „Nachfolge-Christispiel“ (1927), nicht in 
demselben Maß geglückt ist. Selbst Laurence Housmans „Little Plays of St. 
Francis“ (1. Reihe 1922, 2. Reihe 1931) scheinen selten über den ihnen ge- 
mäßen intimen Raum des Schul- und Universitätstheaters, dem sie ihren an- 
haltenden Erfolg verdanken, hinausgekommen zu sein. Die amerikanisch- 
europäischen „Johanna“-Stücke der beiden letzten Jahrzehnte, Maxwell An- 
dersons „Joan of Lorraine“ (1947), ein technisch virtuoses Werk, das in Form 
einer Theaterprobe die Aufführung eines ‚Johanna‘-Dramas, vor allem das 
Hineinwachsen der Hauptdarstellerin in das Wesen ihrer Rolle vorführt, 
ferner Jean Anouilhs „L’Alouette“ (1953), leben sicher zu einem guten Teil 
von dem Welterfolg der „St. Joan“, indem sie mit ihr zum Vergleich heraus- 
fordern. Reinhold Schneiders „Innozenz und Franziskus“ (1952) hat die 
Probe auf eine beständige Bühnenlaufbahn noch zu bestehen. 


Ein dritter Aspekt läßt eine tiefere Gemeinsamkeit zwischen Shaw und 
Eliot entdecken, als es die des „erfolgreichen Heiligendramas“ ist. Beide 
wirken auf der Bühne als Moralisten. Das Drama dient ihnen als Ausdruck 
der Kritik an der Wirklichkeit und als Mittel geistiger Führung, wobei im 
Fall von Shaw der Ton stärker auf der Kritik, bei Eliot stärker auf der 
geistigen Führung zu liegen scheint. 

Die Gemeinsamkeit des Moralist-Seins, eine Gemeinsamkeit der drama- 
tischen Haltung zur Welt, paart sich in beiden Künstlernaturen mit einer 
weiteren, mindestens gleichtiefen Gemeinsamkeit: der lebenslangen Ausein- 
andersetzung mit Shakespeare und dem elisabethanischen Theater überhaupt. 
Einerlei, welche verschiedenen Formen diese Auseinandersetzung annahm 
und zu welchen verschiedenen praktischen Ergebnissen sie führte, das drama- 
tische Werk des Anglo-Iren wie das des Anglo-Amerikaners haben — so 
dürfte man es vielleicht paradox bezeichnen — einen anziehenden Flucht- 
punkt gemeinsam, ohne den die Eigenart beider Leistungen nicht voll zu 
verstehen ist. 


2 Vgl. Ellynor Eichert: Das geistliche Spiel der Gegenwart in Deutschland und Frank- 
reich. Neue Dt. Forsch. Abt. Vergl. Literaturwiss. Bd. 298. Berlin 1941. 
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te inv - power 
B do ne be Aurpeised. at my ms —1I do not profess te 
As for the versification (of „Murder in the Cathedral“ ), I was only a 
stage that the essential was to avoid any echo of Shakespeare, for nn was pe 
that the primary failure of nineteenth-century ‚poets when they wrote for the Ihratie 
. was not in their theatrical technique, but in their dramatic language; ..? 


Er „Besser als Shakespear?“ und Eliots ‚Anders als Shakespeare‘ stimmen 


darin überein, daß sie den großen Elisabethaner als Vergleichspunkt fest im ] 


Blick haben. = 
Vielleicht spielt in die beiden gemeinsame Freiheit von der herkömmlichen 
„Bardolatry“5 erneut der erste Aspekt hinein, unter dem Shaw und Eliot für 
unser Auge zusammentraten. Die nicht-englische Herkunft beider, die da- 
durch vermittelte Distanz zum Mutterland und seinen Shakespeare-Auffas- 
sungen schaffen eine Vorbedingung für eine nüchterne Kritik und ein unkon- 
ventionelles Shakespeare-Bild. [ 

Selbst wer schon vor 1950 Shaw und Eliot unter den Perspektiven der 
Befruchtung des inselenglischen Dramas durch Begabungen aus anderen 
Räumen der englisch-sprechenden Welt, des wirkungsvollen Heiligendramas, 
des dramatischen Moralismus und der Shakespeare-Kritik zusammenzusehen 
vermochte, wird die neue, kausale Perspektive ‚Shaws Einfluß auf Eliot‘ 
wahrscheinlich nicht vorweggenommen haben. Eliots vor 1950 gefällte Urteile 
über Shaw dürften auf diese neue Sehweise kaum vorbereitet haben. Eine 
Gesamtdarstellung seiner theoretisch-kritischen und praktisch-dramatischen 
Haltung zu Shaws dramatischem und nicht-dramatischem Werk müßte Eliots 
Essays, Rezensionen, Vorlesungen, Reden und Dramen, vor allem auch die 
von ihm verfaßten Beiträge zu seinem „Criterion“ einbeziehen®. Im knappen 
Rahmen dieser Studie muß darauf verzichtet werden. Sie wird sich damit 
begnügen, (1) Eliots Angabe einer ‚möglichen leichten Beeinflussung‘ durch 
Shaw mit den Aspekten eines Shaw-Bildes zu verknüpfen, das er 22 Jahre 
vor „Poetry and Drama“ in „A Dialogue on Dramatic Poetry“ (1928) ent- 
worfen hat, (2) Eliots Mitteilung an Hand eines Vergleiches der einschlägigen 
Szenen von „Murder in the Cathedral“ mit einer ihrer Quellen, dem „Epi- 
logue“ von Shaws „St. Joan“, auf ihren Wahrheitsgehalt zu prüfen. 


2 


Vorausgescickt sei, daß Eliots Erklärung, „I may, for aught I know, have 
been slightly under the influence of $t. Joan“, nicht der einzige Hinweis auf 
Shaw ist, den die Vorlesung „Poetry and Drama“ enthält. Diesem Hinweis, 


® Prefaces by Bernard Shaw. London 1934, 716, 718. 
* T.S. Eliot: Poetry and Drama, a. a. O. 24. 
5 Prefaces, a. a. ©. 718. 


° Vgl. z.B. T.S. Eliot: Shakespeare and the Stoicism of Seneca (1927). In: Selected 
Essays. Sec. Ed. 1949 (19341), 128. 


in his cheek‘, nicht versäumt, Fäden zwischen Shaw und Shakespeare zu 
knüpfen: 
* Our two greatest prose stylists in the drama — apart from Shakespeare and the 


other Elizabethans who mixed prose and verse in the same play — are, I believe, 


Congreve and Bernhard Shaw. A speech by a character of Congreve or of Shaw has 


— however clearly the characters may be differentiated — that unmistakable per- 


scnal rhythm which is the mark of a prose style, and of which only the most accom- 
plished conversationalists ... show any trace in their talk”. 


Es ist aufschlußreich, daß gerade ein Dichter, der nicht in Forland auf- 
gewachsen, sondern als gebürtiger Amerikaner des Mittleren Westens an 
andere rhythmische Verhältnisse gewöhnt ist, dieses Ohr für den Eigenrhyth- 
mus der Prosa des Anglo-Iren Shaw besitzt. Nicht zufällig hat Eliot bekannt- 
lich über die „auditory imagination“® nachgedacht und dem Eigenrhythmus 
der nicht-englischen Lyriker Großbritanniens und Irlands nachgespürt. Was 
Eliot 1946 für die Versdichtung in Anspruch nahm, 

And even today, the English language enjoys constant possibilities of refreshment 
from its several centres: apart from the vocabulary, poems by Englishmen, Welsh- 
men, Scots and Irishmen, all written in English, continue to show differences 
in their Music. 
ergänzt er 1950 mit seiner Bemerkung zu Shaws persönlichem Rhythmus, 
genauer, zu dem seiner dramatischen Figuren, nach der Seite der Prosa. 

Die außerordentlich hohe Einschätzung Shaws, die aus dem zitierten Passus 
von „Poetry and Drama“ spricht, kommt einem genauso überraschend wie die 
einige Seiten spätere Angabe einer ‚möglichen leichten Beeinflussung‘ durch 
diesen Shaw. Zweiundzwanzig Jahre zuvor, in „A Dialogue on Dramatic 
Poetry“ (1928)10%, erscheint der Anglo-Ire in weniger glänzendem, häufiger 
gebrochenem Licht. Im Rahmen unseres kleinen Themas besitzt dieser Dialog 
einen doppelten Sinn. Einmal erlaubt er einen Vergleich des eben zitierten 
Werturteils mit früheren Ansichten über Shaw; außerdem enthält er bereits 
das Element, das trotz Eliots späterer Anlehnung an „St. Joan“ den Grund- 
unterschied zwischen ihr und „Murder in the Cathedral“ bilden sollte: den 
religiösen „Hinweis“-Charakter!! des weltlichen Dramas, seine Analogie zur 
heiligen Messe als unblutiger Wiederholung des göttlichen Erlösungsdra- 
mas!2. Unsere bescheidene Studie wird beide Gesichtspunkte im Auge zu be- 
halten haben. 


? Poetry and Drama, a. a. OÖ. 12—13. 

8 The Use of Poetry and the Use of Criticism. London 1946 (19331), 118—119. 

® Die Einheit der europäischen Kultur. Berlin 1946. Englischer Paralleltext, pp. 8 u. 10. 

10 In: Selected Essays, a. a. O. 43—58. 

11 Vgl. Romano Guardini: Über das Wesen des Kunstwerks. Tübingen-Stuttgart 1948, 
pp. 37—40, besonders p. 39. 

12 Hans Galinsky: T.S. Eliots „Murder in the Cathedral“ als Schullektüre. IV. Teil. 
Die lebenden Fremdsprachen 3 (1951), 266—267. 
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R em zweiten Abschnitt voraus. ar en der daR an Haas oft Eee .- 
- Echo der Kritik auf Shaws Selbstvergleiche mit Shakespeare erinnert, wird 
mit leichtem Lächeln feststellen, daß auch Eliot, vielleicht ‚with his tongue 
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& eine Rede bzw. Be mi tel ba r üb er Shaw, u 
kritischen Aspekten: Shaw ist der eine Kenn „our two grentn prn sin 
| 


er A Dialogue on Dramatic Poetry“ et Kr I Einklang, ni der. 
ea Form eines Dialogs ist das Urteil über Shaw auf mehrere Sprecher — Eliot 
a nennt sie A bis G — verteilt, wobei einer von ihnen, B, in der Teildiskussion 
über Shaw das Wort führt. C widerspricht, E ergänzt B, und andere ordnen 
Shaw, ohne daß sein Name fiele, allgemeineren, auch ihn einschließenden 
Zusammenhängen ein. Trotz des gattungsbedingten Unterschiedes in der 
Zahl der Blickwinkel, unter denen Shaw im „Dialog“ begegnet, stimmen „A 
Dialogue on Dramatic Poetry“ und „Poetry and Drama“ im Grundthema 
überein: dem Verhältnis des ‚Dramatischen‘ zum ‚Poetischen‘, ihrer innigen 
Vereinigung im Idealfall des „poetic drama“. Der Eliot von 1928 sieht das 
„poetic drama“ stärker im Vorausblick, der Eliot von 1950 stärker im Rück- 
blick. Unter beiden Perspektiven erscheint Shaw. ‘ 
Seine Einführung in den „Dialog“ geschieht in einer Reihe mit anderen 
zeitgenössischen Dramatikern, und dieser Reihe wird eine Doppelfront der 
englischen Dramengeschichte, „the world of Dryden on the one hand and the 
world of Shakespeare and Jonson on the other“, entgegengestellt: 
But the differences between Dryden and Jonson are nothing to the differences | 
between ourselves, who are sitting here to discuss poetic drama, and Mr. Shaw and 
Mr. Galsworthy and Sir Arthur Pinero and Mr. Jones and Mr. Arlen and Mr. 
Coward: all of whom are almost contemporary with us. For the world of Dryden on 
the one hand and the world of Shakespeare ‘and Jonson on the other were much the | 
same world, with similar religious, ethical and artistic presuppositions. But what 
have we in common with the distinguished playwrights whom I have just mentioned!!? 
Shaw dient hier dem Sprecher B als Beispiel für das Fehlen einer gemein- 
samen geistigen Welt in der Gegenwart. Derselbe Sprecher löst die Reihe 
‚von Shaw bis Coward‘ bald wieder auf, indem er ihre Glieder sondert und 
zwei Paare heraushebt. Pinero und Shaw wird „a strong ethical motive“ 
zugeschrieben, wobei auch dieses Paar erneut in sich gesondert wird: 
He (Pinero) was much more concerned with ‚posing‘ (the problems of his genera- 
tion) than with answering. Shaw, on the other hand, was much more concerned with 


answering than with ‚posing‘. Both of these accomplished writers had a strong 
ethical motive®>. 


Das Gegenpaar bilden Arlen and Coward: „Their drama is pure amusement‘“. 

Diesen zweiten Zug in Sprecher B’s Shaw-Bild, den ‚Moralisten‘ Shaw, 
verbindet ein gemeinsames Moment mit dem ersten Merkmal: die Achtung 
vor dem künstlerischen Können, obwohl beiden Ausdrücken für diese Achtung 


— „distinguished playwright“, „accomplished writer“ — etwas Klischeehattes 
innewohnt. D| 


18 Diesen Ausdruck (a. a. O. 26) beziehe ich.nicht nur auf den vorangehenden, sondern 
auch den folgenden Teil des Kontexts. 

14 A Dialogue on Dramatic Poetry, a. a. O. 43—44. 
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_ hervor. Er entdeckt eine neue, aber negative Gemeinsamkeit in beiden Dra- £ 
matikerpaaren der 1920er Jahre: 3 


They are concerned with flattering the prejudices of the mob. And their own. 
I do not suppose for a moment that either Shaw, or Pinero, or Mr. Coward has ever 


spent one hour in the study of ethics. Their cleverness lies in finding out how muh 


their audiences would like to behave, and encouraging them to do it by exhibiting 
personages behaving in that way"*®. 


Bis in den Wechsel der Gruppenbezeichnung hinein merkt man den Wechsel 


des Achtungsgrades. Aus „distinguished playwrights“ und „both of these 


accomplished writers“ (Pinero and Shaw) sind für den Sprecher C „any of 
these people“ geworden!?! 

Der Wortführer B kehrt zu einer der beiden Ausgangspositionen zurück, 
zum Gegensatz zwischen der geistig einheitlichen (d. h. von ihm für einheit- 
lich gehaltenen) Welt des Restaurationsdramas und der geistig zerrissenen Welt 
des Gegenwartsdramas zurück. Der Gegensatz wird auf das Sittlich-Religiöse 
zugespitzt. Shaw taucht jetzt unter dem neuen Blickwinkel des Irreligiösen 
auf. Der Sprecher B sieht Shaw nun nicht mehr in einer Reihe mit den 
anderen, sondern als Einzelfall, über dessen repräsentativen Wert nichts, 
ausgesagt wird: 

The attitude of Restoration drama towards morality is like the attitude of the 


Blasphemer towards Religion. It is only the irreligious who are shocked by blasphemy. 
Blasphemy is a sign of Faith. Imagine Mr. Shaw blaspheming! He could not!®, 


Die rasch aufeinanderfolgenden Gesichtspunkte, unter denen Shaw bisher 
erschienen ist, haben sich jetzt also einem umfassenden Gesichtspunkt unter- 
geordnet, dem sittlich-religiösen, oder wie es Sprecher E, den ersten Teil des 
Dialogs abschließend, ausdrückt: „You are talking as if the drama was merely 
a matter of established morals.“!® 

Es bezeugt Eliots beharrliches Interesse an Shaw, daß der Dialog in seinem 
dritten Teil zu ihm zurückbiegt. Während sich der zweite Teil der „question 
of form“20 widmet und Shaws dramatisches Werk nicht berührt, hat der dritte 
Gedankenkreis, der sich mit dem zweiten überschneidet, speziell das Problem 
des „poetic drama“ zum Mittelpunkt. Wieder ist es Sprecher B, der den 
Namen Shaw in die Diskussion wirft. Abermals erinnert ein Zug an die 
Ausgangsposition des Dialogs, jedoch auch an unser zweites Zitat aus „Poetry 
and Drama“: die Verknüpfung, und sei es auch nur in der Form der Gegen- 
überstellung, von Shakespeare und Shaw. 


Shakespeare was a great dramatist and a great poet. But if you isolate poetry 
from drama completely, have you the right to say that Shakespeare was a greater 


16 Ebd. 
17 Ebd. 
18 Ebd. 
19 2.2.0. 46. 
20 Ebd. 


>  nöllbern; Shaw is dramatically precocious, and BE eh than imma x 
best you can say for Shaw is that he seems not to have read all the popular hand- 


Iam ite righ 
and the poet in Shaw was stillborn. S 
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books on science that Mr. Wells and Bishop Barnes have read?!. Bier 


Hört man auf die Stimmung dieser Stelle hin, wäre man versucht zu sagen: 
Hier schlägt Sprecher B Shaw-ähnliche Töne an, die den Leser über Shaw 


_ zum Lachen bringen sollen. In gewissem Sinn wird Shaw gegen Shaw aus- 


gespielt: Eliot, der Inszenator des ganzen Dialogs, läßt jedoch den Leser 
ebenfalls über B, wenn auch nicht gerade lachen, so doch wenigstens lächeln. 
In der Erregung des Redestreits unterläuft nämlich dem auf säuberliche 
Scheidung — der Begriffe — so bedachten B eine köstliche Verwischung — 
der Sprachebenen —. Er gleitet unversehens vom educated informal in den 
common speech mit seiner beliebten, affektbetonten ‚doppelten Verneinung‘ 
ab: „I am not quite right there neither“! Das kleine stilistische Signal 
warnt davor, im Rahmen unseres schlichten dialogischen Kunstwerks den 
Sprecher B etwa mit seinem Autor Eliot ohne weiteres gleichzusetzen. Der 
spöttische Ausfall gegen Shaw, den sich B leistet, sollte uns aber auch auf der 
Hut sein lassen, seine früheren Hochachtungsbezeugungen — Shaws Zuge- 
hörigkeit zu „the distinguished playwrights* und zu „these accomplished 
writers“ — allzu wörtlich zu nehmen. 


Inhaltlich scheint unser Passus, der Shaw mit Shakespeare und Ibsen ver- 


knüpft sieht, auf ein Werk oder eine Werkstelle zu zielen, wo Shaw über 
Shakespeare, wahrscheinlich im Zusammenhang mit Ibsen, urteilt. Von sol- 
chen bekannten Werken oder Werkstellen kämen z. B. „The Quintessence 
of Ibsenism“ (1891, 1913), der Abschnitt „Better than Shakespear“ in der 
Vorrede zu „Three Plays for Puritans“ (1900)2, der Teil „The Author’s 
Apology“ in „Our Theatres in the Nineties“ (1906)3? bzw. „Dramatic Opin- 
ions and Essays, with an apology“ (1907) in Betracht. Außerdem bezieht 
sich der Dialogpartner B ausdrücklich auf William Archer?*, vermutlich auf 
sein Buch „The Old Drama and the New, an essay in re-valuation“ (1923). 
Eliot selbst hat es in seinem Essay „Four Elizabethan Dramatists“ (1924) als 
„brilliant and stimylating“ gerühmt®. 


Der Hauptaspekt, unter dem Shaw hier vom Sprecher B anvisiert wird, 
‚der frühreife Dramatiker, aber völlig unreife Poet‘, weist inhaltlich auf 
jenen Passus in „Poetry and Drama“ voraus, der den Prosadramatiker 
feiert. Der spöttische Ton von 1928 ist im Urteil des 22 Jahre Altergewor- 
denen einer besonnen-anerkennenden Haltung gewichen. An die Art und 
Weise, wie B schon im ersten Teil des Dialogs sein Bild von Shaw aufbaut, 


21 2.2.0.5. 

22 Prefaces, a. a. O. 716—721. 

2? a.a. O. 742—743. Vgl. „Postscript, 1931“, a. a. O. 743. 
2 „A Dialogue on Dramatic Poetry“, a. a. O. 5053. 

25 Selected Essays, a. a. O. 110. 
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t mit dem Hauptaspekt einen unerw 
erflechten. Ähnlich wie der ‚Moralis 


der ‚populäre Naturwissenschaftler Shaw‘, in dem Sinn, daß er seine natur- 
wissenschaftliche Kenntnis aus zweiter, wissenschaftlich zweifelhafter Hand 


beziehe. B’s Verbindung von Vorwurf mit Kompliment — „not to have read 


all the popular books on science ...“ —, eine spöttische Betonung der nur 
quantitativen Verschiedenheit von Mr. Wells and Bischof Barnes, scheint 


- abermals einen Lieblingston von Shaws ironischem ‚pamphleteering‘ zu 


treffen. 

Die bereits beobachtete Verknüpfung der Shaw-Charakteristik von „Poetry 
and Drama“ mit der des „Dialogs“ wird noch enger, wenn der Spreher B 
ein viertes Mal auf Shaw zu sprechen kommt. 


= 


2 


Shaw points out that it is easier to write bad verse than good prose — which nobody 


ever denied; but it is easy for Shaw to write good prose and quite impossible for him 
to write good verse?®. 

Der ‚gute Prosaist‘ wird also schon 1928 anerkannt, aber die Leichtigkeit, mit 
der die Leistung zustande kam, wird unkritisch überbetont. Es ist aufschluß- 
reich, daß 1950, wo Eliot selbst und nicht eine seiner Dialogfiguren spricht, 
die Anerkennung des Prosaisten Shaw noch erheblich gewachsen ist. 

Dem soeben zitierten Urteil gehen zwei Sätze voraus, die Shaw noch ein- 
mal in der Rolle eines Kritikers des elisabethanischen Dramas und in Ver- 
bindung mit Archers Kritik zeigen: 

And some of the Elizabethan plays of which Mr. Archer disapproved are, in fact, 
bad plays. And a great many were also, as Mr. Shaw has observed, bad verse?”. 

In diese, Shaw beipflichtende Auffassung des Dialogpartners B scheint ein 
Gutteil von Eliots eigener kritischer Aufmerksamkeit für die Verskunst der 
elisabethanischen Dramatiker eingeflossen zu sein. 

Wo in „A Dialogue on Dramatic Poetry“ das Wort „Shaw“ zum letzten- 
mal fällt, hat sich der Zusammenhang, in dem es begegnet, erneut leicht ge- 
ändert. Das Gespräch hatte inzwischen um die Fräge gekreist, ob nicht dem 
shakespearischen Drama ein „background of social order“?® gefehlt habe. 
Sprecher E verbindet dieses Denkmotiv wieder mit dem Grundthema des gan- 
zen Dialogs, dem „poetic drama to-day“: 

But it does seem to me that it is as much the lack of moral and social conventions 
as the lack of artistic conventions that stands in the way of poetic drama to-day. 


Shaw is our greatest stage moralist, and his conventions are only negative: they con- 
sist in all the things he doesn't believe. But there again, Shaw cannot help that?®. 


Die Blickwinkel, unter denen Shaws Gestalt zum letztenmal im Dialog sicht- 
bar wird, enthalten Altes und Neues. „Our greatest stage moralist“ nimmt 


2 A Dialogue on Dramatic Poetry, a. a. O. 53. 
7 Ebd. 

28 Ebd. 

2 a.a. OD. 54. 
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„Poetry and Drama“ erneut begegnen. Aus „our En: aan mi 
ist der eine von „our two greatest prose stylists i in the drama“ geworden! 

2 Der Superlativ von 1928 zieht allerdings sofort eine Einschränkung nach sich, 
i und in ihr meldet sich eines der Leitmotive von Eliots Literaturkritik, Dich- 
3 tung und Glaube: „... his conventions are only negative: they consist in all 
the things he doesn’t believe“3%, Dieser Gesichtspunkt greift auf einen früheren 

zurück, ‚the irreligious‘ Shaw, den bereits Sprecher B dargeboten hatte. E be- | 

. 


müht sich, gerecht zu bleiben. ‚Shaw the Unbeliever‘ wird sozusagen entlastet: 
„But there again, Shaw cannot help that.“ Mit diesem verstehen-wollenden 
Satz lenkt E auf den Anfang seines Einwurfs zurück, und dieser Anfang stellt 
die alte vergleichende Perspektive ‚Shaw und Shakespeare‘ wieder her: 
Surely the dramatic poet, being when and where he is, has no business with his 
own background. He can't help that, and his business is with the audience. 
The Elizabethan drama, or at any rate Shakespeare, was good enough to justify 
artistically its own background®t, 
Daß diese „künstlerische Rechtfertigung seines eigenen Hintergrundes“ in E’s 
Augen auch von Shaws Drama gilt, wird nicht offen ausgesprochen, steht aber 
wohl zwischen den Zeilen. Die Wiederholung der „can’t help that“-Formel 
stützt diese Annahme. 
So entdeckt eine geduldige Analyse aller einschlägigen Stellen des Dialogs 
eine Fülle von Aspekten, unter denen sich das Werk Bernard Shaws den 
Dialogfiguren Eliots darstellt. Unter ihnen treten fünf besonders deutlich 
hervor: Shaw der Moralist, der dramatische Könner, der Prosakünstler, der 
Dramatiker ohne positiven Glauben, der Kritiker und aufschlußreiche Ver- 
gleichspunkt im Hinblick auf das poetische Drama der Elisabethaner. Nicht 
nur in diesen fünf, sondern auch in den vielen anderen, deren wir inne ge- 
worden sind, spiegelt sich mit wechselndem Grade der Subjektivität der Kri- 
tisierende im Kritisierten. Eliots Bild von Shaw ist zugleich ein teilweises 
Selbstbildnis Eliots, seiner moralischen, religiösen und künstlerischen Ansich- 
ten, Ideale und Grenzen. 
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Gerade wenn man an einen der Aspekte, Shaws Drama als Gegenstück zum 
Typus des „poetischen Dramas“, zurückdenkt?, wird man es im ersten Augen- 
blick als paradox empfinden, daß derselbe Shaw nach Eliots eigenem Wort 
auf das erste erfolgreiche poetische Drama der angelsächsischen Gegenwarts- 


% Ebd. 

1 Ebd. 

®® Vgl. den ähnlichen Gesichtspunkt in Eliots „Einleitung“ zu „Savonarola, A Dra- 
matic Poem By Charlotte Eliot“. Hinweis durch F. O. Matthiessen: The Adhieve- 
ment of T.S. Eliot. New York & London 1947, 158. 


Br m‘ ST wur Berzig 
welt AMbider in the Cathedral“, Einfluß ausgeübt haben soll. Man wird dies 
schon für weniger verwunderlich halten, wenn man sich auf einen Satz er” FRE: 
„Dialogs“ besinnt: „I would not suppress anything that is good measured 

by artistic standards. For there is always something to be learned from it“33_ CZ 
Ein genauerer Blick wird zeigen, daß die Berührungsstellen zwischen „St. 
Joan“ und „Murder in the Cathedral“ von besonderer Art sind. Der „Epilo- “ E 
gue“ von „St. Joan“ „tends ... towards poetry“34, wie sich Sprecher C, ohne & 
sich auf „St. Joan“ zu beziehen, allgemein ausdrückt, und die ‚platform ) 
speeches‘-Szene in „Murder in the Cathedral“ ist prosarealistisch, gefolgt von 
einem poetisch-hymnischen Ausklang. Diese Kontaktstellen wirken wie am j 
weitesten vorgeschobene Vorposten ‚zwischen den Linien‘ des prosarealisti- 
schen Dramas einerseits, des poetischen Dramas andererseits. Der Prüfung der 


Berührungsflächen wendet sich die Untersuchung im folgenden zu. 


Eine von ihnen fällt sofort ins Auge: die dichterische Gestaltung der ‚Zeit‘, 
das Springen-Lassen der dramatischen ‚Spielzeit‘ vom letzten ‚historischen‘ 
Zeitpunkt des Bühnengeschehens in die ‚Gegenwart‘. Der Epilog setzt in „a... 
night in June 1456“ ein*5. Einsatz und Verfließen der ‚Zeit‘ sind deutlich 
markiert: „A distant clock strikes the half-hour“, „The clock strikes the third 
quarter“, „until twelve o’clock punctually“, „the first stroke of midnight is 
heard“. „The hour continues to strike“3®. Bis zum Ende der King Charles/Lad- 
venu-Szene schreitet das dramatische Geschehen auf der Ebene der ‚histori- 
schen‘ (spätmittelalterlichen) Wirklichkeit fort; mit dem Erscheinen der fünf- 
undzwanzig Jahre zuvor verbrannten Johanna beginnt eine Ebene, die sie 
selbst als „Traum“ bezeichnet: „I am but a dream that thourt dreaming“3?. 
Der Übergang ist vorbereitet als gedachte Möglichkeit, die von Charles noch 
auf der Ebene der spätmittelalterlichen Wirklichkeit ausgesprochen wird: „If 
you could bring her back to life“s®. Auf der Ebene des Traumes fließt die 
Spielzeit als ‚historische Zeit‘ jener Juninacht des Jahres 1456 weiter, bis auch 
der letzte von Johannas Freunden und Feinden, der Earl of Warwick, einge- 
troffen ist. Erst dann erfolgt auf dieser Ebene des Traumes der Zeitsprung in 
die Gegenwart, die Konfrontierung von 1456 und 1920. Der Zeitsprung wird 
dem Zuschauer durch die Kleidung einer neuauftretenden Figur und durch 
ihr Verlesen einer Zeitangabe mitgeteilt: „A clerical-looking gentleman in 
black frockcoat and trousers, and tall hat, in the fashion of the year 1920, 
suddenly appears before them ...“3? Dieser „gentleman“ beendet die Vor- 
lesung des Kanonisierungsdekrets mit der Zeitangabe „16. Mai 19204. Der 
Zeitsprung ist in ähnlicher, nur noch vielfältigerer Weise vorbereitet wie der 


33 A Dialogue on Dramatic Poetry, a. a. O. 54—55. 
3 2.a.0.52. 

3 The Complete Plays. London 1934, 1002. 

3 a. a. ©. 1003, 1005, 1006, 1009, 1009. 

37 a.a. O. 1004. 

8 a.a. O. 1003. 

39 a.a. 0.1007. 

# a.a. 0. 1008. 
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Warwick: Still, when they make you a saint, you will owe your halo to me,... hu 
Joan: ..But fancy me a saint! What would St Catherine and St Mirgaret 


say if the farm girl was cocked up beside them?! 


“ 


Außerdem klingen die Wörter „Saint“ und „Church Triumphant“ motivhalt- | 


vorausweisend auf, lange bevor sie im Heiligsprechungsdekret, das der „gen- 
tleman“ verliest, als volle Wirklichkeit erscheinen‘?. Auf dem Höhepunkt tre- 
ten beide Motivwörter zusammen: „...the Church... calls the Said Venerable 
and Blessed Joan to the communion of the Church Triumphant as Saint 
Joan“#. So erfolgt die Konfrontierung der ‚Traumspielzeit‘, jener Juninacht 


1456, mit der Zeit des gentleman von 1920 zwar für die Zuschauer nicht un- 


vorbereitet, aber für die Figuren beider Zeitpunkte völlig unvorhergesehen. 
Die Wirkung der Gegenüberstellung ist auf der Seite der ‚geschichtlichen‘ 
Figuren zunächst „uncontrollable laughter“*#. Der „gentleman“ von 1920 
kehrt ihnen gegenüber den ‚Nicht-Verstehenden‘, den ‚Ernsten‘ und ‚Indignier- 
ten‘ heraus. Halten wir inne, um einen vergleichenden Blick auf die Behand- 
lung der ‚Zeit‘ in „Murder in the Cathedral“ zu werfen! 

Die dramatische Spielzeit ist für die zweite Szene des zweiten Teils mit 


„December 29th, 1170“ angegeben®. In der „ursprünglichen Eröffnung von 


Teil II“ war das Fließen der Zeit zwischen Erzbischofspredigt und Spielzeit 
der 2. Szene durch Teile aus vier Tagesliturgien noch deutlicher kenntlich ge- 
macht. Der Zeitsprung vom 29. Dezember 1170 in die Gegenwart wird zu- 
nächst merklich an einer Änderung des Verhaltens der Mörderfiguren. vor 
allem ihres sprachlichen Verhaltens, seines Stils und seiner Klangform (Vers 
wechselt zu Prosa). 


„The KNIGHTS, having completed the murder, advance to the front of the stage 
and address the audience.“*' 


„Fair play“, „under dog“, „hearing both sides of the case“, „introduce the 
other speakers“, „I shall call upon“ — alle diese Wendungen aus der An- 
sprache des „ersten Ritters“ sind formelhafte, ja zum Teil klischeehafte Spra- 
che der Gegenwart, „platform prose“, wie es Eliot in „Poetry and Drama“ 
nennt“. Von der höflichen ‚chairman‘-Haltung des ersten Satzes „We beg you 
to give us your attention for a few moments“5® bis zur höflichen, aber macht- 


227722021007 
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Be. ‚chief er police ee des Be Satzes ar suggest that you En N 
| disperse quietly to your homes. Please be careful not to loiter in groups at 
. street corners, and do nothing that might provoke any public outbreak“ kann 
dieser moderne Ton alle möglichen Register des anspielungsreichen politi- 


schen, juristischen, sozialen und nationalen Schlagwortschatzes ziehen31; dieser 
Ton wird von Anfang bis zu Ende durchgehalten. 

Also nicht wie bei Shaw durch die Kleidung einer neueingeführten ‚mo- 
dernen‘ Figur, nicht durch die komische Reaktion der ‚historischen‘ Gestalten 


auf die Gegenwartsfigur, die auf der neuen Ebene des Traumes einander 


gegenübergestellt werden, sondern durch eine Veränderung des Verhaltens 
der alten Figuren (von ‚historischen‘ Priestermördern zum ‚modernen‘ plat- 
form team), eine Veränderung, die Sprechweise und Klangform einbegreift, 
wird Eliots Zuschauern der Zeitsprung mitgeteilt. Die Veränderung des Ver- 
haltens schließt eine Veränderung des Bewußtseins dieser ‚alten‘, mittelalter- 
lichen Figuren des Jahres 1170 ein. Eliot selbst weist auf diesen Punkt in 
„Poetry and Drama“ hin: „... the knights, who are quite aware that they 
are addressing an audience of people living 800 years after they themselves 
are dead“52. Auf diese Weise erspart sich Eliot Shaws veristische Behelfskon- 
struktion der zweiten Ebene, der des nächtlichen Traumes. Der Zeitsprung er- 
folgt auf der gleichbleibenden Ebene der Tageswirklichkeit. Das Verblüffen- 
de, das ihm bei Shaw wie bei Eliot anhaftet, wird in „Murder in the Ca- 
thedral“ nicht komisch gelöst. Hier gibt es keine Gruppe ‚historischer‘ Per- 
sonen, die über eine unerwartet auftretende Gegenwartsperson in „uncon- 
trollable laughter“ ausbricht und damit die Überraschung des Zuschauers teils 
stellvertretend, teils vorbildhaft und zur Nachahmung anregend auf der Bühne 
abreagiert. Eliots Ritterfiguren sprechen den Zuschauer selbst an. Er wird 
nicht Zeuge, wie auf der Bühne ‚historische Figuren mit einer ‚modernen‘ 
konfrontiert werden; er selbst wird durch die gegenwartsbewußten ‚histori- 
schen‘ Figuren mit ihrer ‚historischen‘ Tat konfrontiert und, statt Zeuge zu 
bleiben, wird er zur Einsicht des Überzeitlich-Typischen, Aktuellen dieser Tat, 
ja zur Einsicht des Mitschuldig-Seins geführt. Gewiß gilt, was Christian Bry 
und Wilhelm Grenzmann über die im „Epilog“ verkörperte „ingrimmige 
Anklage“ ausgesagt haben: „‚Noch heute! — noch heute‘ (Bry), sind wir kei- 
nen Schritt weiter und wenn die heilige Johanna heute wieder unter uns auf- 
träte, so würde sie den gleichen Mächten zum Opfer fallen, die sie damals ver- 
nichtet haben“53. Gewiß hört man aus Eliots Szene eine sehr ähnliche Anklage 
heraus, eine Anklage, die zudem nicht mehr nur mit einem potentiellen 
„wenn“ zu rechnen hat, sondern die auf wirkliche, analoge Fälle der 
Gegenwart verweisen kann. Aber wir werden bald erkennen, daß Eliot nicht 
mit der Anklage endet. 

Hat Eliot wirklich nur den Zeitsprung vom Mittelalter zur Gegenwart, also 


51 Vgl. Galinsky: T.S. Eliots „Murder in the Cathedral“ a. a. O. 289. 

52 Poetry and Drama, a. a. O. 26. 

53 Bry zitiert von Grenzmann: Die Jungfrau von Orleans in der Dichtung. Stoff- und 
Motivgeschichte der deutschen Literatur. 1. Berlin 1929, 65, und Grenzmann ebd. 


auch PERF: Züge, die dieses Motiv. 
in the Cathedral“ eingegangen? Nicht am Motiv selbst, wohl r 1 
sache, daß es dramatisch vorbereitet wird, an der Situation, in die es vom. 


matiker gestellt wird, und an der Funktion, der es dient, zeichnen sich ER # 


Übereinstimmungen zwischen beiden Werken ab. 


Shaw hatte zwei Mittel der Vorbereitung auf den Zeitsprung zur Hand: 
das Vorwegnehmen der objektiven, .modernen‘ Erfüllung durch den subjek- 
tiven Gedanken einer ‚historischen‘ Bühnenfigur, das Verknüpfen von Spät- 
mittelalter und Gegenwart durch motivhafte Wiederkehr der Schlüsselworte 

„saint“ und „Church Triumphant“. Eliot verwendet ebenfalls eines — das 
erste — dieser Mittel, allerdings in veränderter Form, und hinter der Ver- 
änderung wird ein religiöser Unterschied zwischen beiden Autoren sichtbar. 

Wiederum nehmen ‚historische‘ Bühnenfiguren, Zeitgenossinnen Thomas 
Beckets aus dem Canterbury des Jahres 1170, etwas im Wort vorweg, was 
kurz darauf auf der Bühne als ‚moderner‘ Vorgang geschieht: 

In life there is not time to grieve long. 


But this, this is out of life, this is out of time, 
An instant eternity of ..evil and wrong”. 


Weil die Ermordung Thomas Beckets, weil ein Martyrium „out of time“ ist, 


kann die nächste Szene, die platform address, den Vorgang in die ‚Gegenwart‘ - 


verlegen: als jederzeit möglichen, von jeder Zeit mitverschuldeten Blutzeugen- 
tod. Der „Epilog“ kennt solche christliche Sicht von Zeit und Ewigkeit nicht. 
Gerade an seinem Ende, am Beschluß des ganzen Dramas, wird dies schmer- 
zend deutlich. Selbst noch die „heilige“ Johanna lebt in der — einerlei wie 
wehmütig-skeptischen — Erwartung einer fortschrittlichen irdischen Zukunft: 
„O God that madest this beautiful earth, when will it be ready to receive 
Thy saints? How long, O Lord, how long?“55 Es ist nicht unwesentlich, daß 
„St. Joan“ mit einer Frage der Märtyrerin an Gott, „Murder in the Ca- 
ihedral“ mit einem bittenden Anruf des Chores an Gott und seinen Mär- 
tyrer schließt. Trotz des weltanschaulichen Unterschiedes bleibt die formale 
Gemeinsamkeit bestehen: in beiden Dramen ist der Zeitsprung im ausgespro- 
chenen Denken ‚historischer‘ Bühnenfiguren vorbereitet. Dabei ist es nicht von 
primärer Bedeutung, daß Shaws Earl of Warwick, dem diese vorbereitende 
Rolle zufällt, im Vergleich zu Eliots „Women of Canterbury“, einem „type 
of the common man“, stärker als historische Einzelgestalt und weniger als 
Typus wirkt. 

Daß das Strukturmotiv des Zeitsprungs in den vergleichbaren Szenen der 
beiden Dramen in eine ähnliche Situationsfolge gestellt ist, liegt auf der 


Hand. Martyrium, bei Shaw berichtet, bei Eliot auf der Bühne dargestellt, : 


Wirkung des Martyriums auf die historischen Zeugen, nachträglicher Recht- 


54 Murder in the Cathedral, a. a. ©. 75. 
5 St. Joan in: Complete Plays, a. a. O. 1009. 
5° Murder in the Cathedral, a. a. O. 85, 


re ee 


N no ne Pan 
EEE En a na 


| 


I p . 


ee A 


fertigungsversuch der historischen Mörder (Gabor de Stogumber, Earl of 


Warwick einerseits, „the four knights“ andererseits) — in diesen drei Schrit- 


ten vollzieht sich das Bühnengeschehen in beiden Werken, nur mit dem Unter- 
schied, daß der dritte Schritt im „Epilogue“ erheblich weniger Gewicht be- 
_ sitzt als in „Murder in the Cathedral“. Im „Epilogue“ läuft ihm nämlich eine 
Rechtfertigung der Märtyrerin vorweg und hinterdrein. 
Fragt man nach der Funktion, die der Zeitsprung in beiden Dramen er- 
füllen soll, so gibt mindestens Eliot eine klare Antwort: „the use of platform 


of their complacency“5?. Gilt dies mutatis mutandis auch für den Shaw der 
„St. Joan“? „Schockiert“ wird die Zuschauerschaft dieses Epilogs zur Genüge, 
freilich nicht durch den Zeitsprung allein, wenn auch durch ihn in besonders 
ironischer Weise. Die Konfrontierung der ‚historischen‘ Figuren mit dem 
„gentleman“ von 1920 erweist nämlich nur, daß der Gegenwartsmensch im 
Grunde genau so versagt wie die Zeitgenossen Johannas. Vor der Möglichkeit 
einer wunderbaren Wiederkehr der Heiligen weicht nämlich auch er aus — 
durch rasches Sich-Verabschieden: „The possibility of your resurrection 
was not contemplated in the recent proceedings for your canonization. I must 
return to Rome for fresh instructions“3s. Die bittere Ironie erreicht hier ihren 
Höhepunkt. Selbst der Verleser des Heiligsprechungsdekrets sucht sich der 
drohenden Gefahr einer wieder ins Leben zurückkehrenden Heiligen zu ent- 
ziehen, auch er im letzten ein feiger Drückeberger wie ihre ‚historischen‘ 
Freunde und Feinde! Das Gefühl, daß wir Zuschauer es sehr wahrscheinlich 
ganz genau so machen würden, wird nicht durch die Gegenwartsfigur am stärk- 
sten ausgelöst, sondern durch Johannas Zeitgenossen. Ihre Entschuldigungen 
berühren uns als menschlich-allzu menschlich, die Ausrede des „gentleman“ 
von 1920 klingt kirchenbeamtenhaft und konfessionell begrenzt. „To shock 
the audience out of their complacency“ ist nämlich nicht die einzige Aufgabe 
des „gentleman“. Für Shaw ist anscheinend seine Funktion, Spott über den 
Konfessionalismus zu ermöglichen, ebenso wichtig. Die Gelegenheit, am Bei- 
spiel der Aufstellung einer Johanna-Statue in der Kathedrale von Winchester 
das Verhältnis der katholischen zur anglikanischen Kirche zu belächeln, läßt 
er sich nicht entgehen. Der Zuschauer des Epilogs wird durch solche Komik 
davon abgelenkt, sich mit der einzigen Gegenwartsgestalt auf der Bühne, 
dem „gentleman“, voll zu identifizieren. Der Zuschauer wird auch nicht un- 
mittelbar angesprochen wie in Eliots Spiel. Deshalb wirkt der Zeitsprung im 
Epilog sehr viel weniger „schockierend“ als in „Murder in the Cathedral“ 
Der „Schock“ endet mit dem Gefühl des Theaterbesuchers, er würde sich in 
der entsprechenden Situation wahrscheinlich auch nicht anders verhalten ha- 
ben als die historischen Figuren und der Gegenwartsmensch auf der Bühne. 
Die Wirkung des Schocks in „Murder in the Cathedral“ dagegen reicht erheb- 
lich tiefer. Der Zuschauer, vor allem der englische, der seine eigene National- 
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prose is intended of course to have a special effect: to shock the audience out 


X Wirklichkeit zwei Tatsachen symbolisiert: Unter entwicklu 
Gesichtspunkt zehrt die Gegenwart noch heute von den Folgen 
ä und, soweit sie diese Folgen gutheißt, wird sie mitschuldig an ihm; der An- 
spruch des totalen Staates, der hinter jenem mittelalterlichen Mordfall steht, 
1 tritt in der Gegenwart erneut hervor und die äußerste Antwort der Kirche, 
das Martyrium, ist die gleiche wie Thomas Beckets Antwort’®. 

Der Zeitsprung hat also in beiden Szenen die gleiche Funktion „to shock 
the audience out of their complacency“. Aber ihre tiefere Erfüllung findet sie 
in „Murder in the Cathedral“, nicht in „St. Joan“. Es wurde bereits ersicht- 
lich, daß der Zeitsprung im Epilog nicht ausschließlich dem Ziel der Schock- 
wirkung dient. Auch in Eliots Spiel erschöpft sich übrigens der Sinn des Zeit- 
sprungs nicht in ihr. Dem Zeitsprung nach vorn, vom Mittelalter zur Gegen- 
wart, entspricht nämlich ein ergänzender nach rückwärts, vom Mittelalter zu- 
rück zur griechischen Tragödie, zu mythischen und magischen Schichten des 
religiösen Lebens. Es ist von wesentlicher Bedeutung, daß Shaws Epilog nur 
den Zeitsprung nach vorn kennt. Mit seiner evolutionistischen Geschichtsauf- 
fassung, die die Gestalt der „Heiligen“ zu einer genialen Förderin des „Fort- 
schritts“ umdeutet®°, ließe sich ein ergänzender Zeitsprung nach rückwärts 
nicht vereinbaren; denn „die Gegenwart hat immer recht, weil sie die höchste 
Stufe der Entwicklung darstellt und der Vergangenheit in der Realisierung. 
Gottes stets um einen Schritt voraus ist“®1, Eliot dagegen kann es wagen, 
nicht nur wie Shaw die Zeit nach vorn, vom historisch belegten Priestermord 
mittelalterlicher Ritter zur modernen Selbstverteidigung einer politischen At- 
tentätergruppe, springen zu lassen, sondern kurz vor diesen Sprung nach vorn 
einen nach rückwärts, in die religiöse Welt des Magisch-Rituellen, zu legen. 
Die Chorrufe 

Clear the air! clean the sky! wash the wind! take the stone from the stone, take 


the skin from the arm, take the muscle from the bone, and wash them. Wash the 
stone, wash the bone, wash the brain, wash the soul, wash them wash them!“ 
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gehen mit steigender Dringlichkeit den modernen, chairmanhaften Einlei- 
tungsworten des First Knight und platform speaker voraus. Der Zusammen- 
prall dreier Zeitalter und nicht nur ein Zeitsprung nach vorn charakterisiert 
diesen dramatischen Moment. Eliot kann den scheinbaren Anachronismus des 
‚nach rückwärts‘ wie ‚nach vorn‘ wagen, weil er mit ihm ein Erleben der Zeit 
und damit der Geschichte angemessen ausdrücken kann, und zwar ein Erleben, 
das Shaw nicht zu teilen vermag. In „Murder in the Cathedral“ ist „Zeit“ in 
einem doppelten Sinn erlebt, als Enthaltensein der Vergangenheit und der 
Zukunft in der Gegenwart und als Durchdrungensein der Zeit mit Ewigkeit. 


® Vgl. Galinsky, a. a. O. 290. 

60 Vgl. Grenzmann, a. a. O. 58. 

#1 Vgl. Grenzmann, a. a. O. 59. 
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nst 
jeit“ im ersten Sinn hat ihr anschauliches und hörbares Zeichen im Nel n- 
' einander von antikem Chor, mittelalterlichem Geschichtsstoff, mittelalterlic Be 

_ Spielform „Moralität“ (Versucherszene) und Gegenwart (Verteidigungsreden 
der Ritter, anachronistische Bilder). „Zeit“ im zweiten Sinn empfängt ihren 


F greifbarsten Ausdruck in der Zwei-Ebenen-Technik. Das Spiel bewegt ih 
auf der Ebene der Geschichte und der Ebene der Transzendenz. Das Erlebnis FE E 
der Zeit—Ewigkeit besitzt sein Wortsymbol im Sinnbild des sich drehenden : 


Rades mit ruhendem Mittelpunkt; seinen tiefsten Ausdruck erreicht es dort, 

- wo das dramatische Spiel als Gleichnis des Messedramas, als Bezug der Tho- 
mas Becket-Geschichte zur Heilsgeschichte von der Versuchung Christi und 
seinem Erlösungstode erscheint. 

Das Strukturmotiv des Zeitsprungs nach vorn läßt sich mithin in „Murder 
in the Cathedral“ nicht von seinem ergänzenden Seitenstück ablösen. Beide 
sind in der Schicht des künstlerischen Aufbaus wirkende Symbole der christ- 
lichen Geschichtsauffassung T. S. Eliots. So prägt sich bis in den Unterschied 
eines dramatischen Strukturzuges, Zeitsprung nach vorn bei Shaw, Zeitsprung 

_ nach vorn und rückwärts bei Eliot, der Unterschied ihrer Geschichtsphiloso- 
phie aus. 

Eliot scheint in seiner Harvarder Vorlesung vom 21. November 1950 nur 
die Übereinstimmung, nicht den Unterschied im Gebrauch des Zeitsprung- 
motivs und in seiner Funktion betonen zu wollen. Vielleicht hängt damit zu- 
sammen, daß er den ‚möglichen, leichten Einfluß‘ von „St. Joan“ auf dieses 
Zeitsprungmotiv und damit auf die „platform prose“-Szene begrenzt. Merk- 
würdigerweise reichen aber die Übereinstimmungen über jene Szene hinaus 
und greifen auf einige Züge der chorischen Schluß-Szene von „Murder in the 


Cathedral“ über. 


PR» 
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Die letzten drei Vorgangsphasen im Epilog von „St. Joan“ lassen sich als 
verehrendes Preisen der neuen Heiligen durch ihre historischen Zeitgenossen, 
Freunde wie Feinde, als Ausflüchte vor der drohenden Möglichkeit der leib- 
lichen Auferstehung der Heiligen und als Heiligenklage, als wehmütiges Fra- 
gen an Gott den Schöpfer der Erde, fassen. Diese Bauform begegnet im Schluß- 
chor von „Murder in the Cathedral“ wieder, wenn auch mit bezeichnenden 
Abwandlungen des Grundmusters. Der erste Abschnitt des Chores gilt dem 
Preisen, zwar nicht wie im Epilog dem Preisen der neuen Heiligengestalt, 
sondern dem Preisen Gottes. Das motivhaft wiederkehrende „praise“® ent- 
spricht dem gleichen motivhaft aufklingenden „praise“ im Epilog, das Hym- 
nische des Chores trifft sich mit dem Litaneihaften des preisenden Epilogteils 
in der höheren Einheit des Liturgischen. 

Die zweite Phase, d. h. der zweite Abschnitt des Chores mit seinem Dank- 


8 Vgl. Galinsky, a. a. O. 162. 
64 Murder in the Cathedral, a. a. ©. 83, 84; Complete Plays, a. a. O. 1008. 
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Chdadien des dritten Chorteils an; suingive us“, „we. a. TE 


stücke; denn die Haltung, in der diese bedeutungsgleichen oder -ähnlichen 
Worte gesprochen werden, ist verschieden. Im Epilog stammen sie aus der 
Haltung des Ausflüchtemachens, in Eliots Chor aus der Haltung der Reue. 
Die Schlußphase beider Szenen stimmt wiederum im religiösen Gehalt 
überein, enthält jedoch abermals einen bezeichnenden Unterschied, auf den 


lauten die Seitenstücke bei Shaw®. Im Tiefsten freilich sind sie keine Sei 1 


schon früher in anderem Zusammenhang eingegangen wurde. Die wehmütige 
Frage der neuen Heiligen an Gott, „wann“ endlich „die Erde zum Empfang 


seiner Heiligen bereit sein werde“, und der gläubige Anruf von Menschen 
dieser Erde an den neuen Heiligen, ein Anruf um seine Fürbitte bei Gott, 


Fi 


stehen sich gegenüber. Nirgendwo drückt sich im Ganzen beider Werke die _ 


Verschiedenheit der Auffassung vom Sinn des Heiligendaseins erschüttern- 
der aus als an ihrem Ende. Dort die Heilige allein auf der Bühne, allein- 
gelassen von Freund und Feind, hier die Bitten des „Kyrie“ der Messe bzw. 
des Anfangs der Allerheiligen-Litanei, gefolgt von „Blessed Thomas, pray 
for us“, liturgischer Ausdruck gerade nicht des Allein-Seins, sondern der 
„communio sanctorum“. Im Grunde zieht das Ende nur die Folgerung aus 
den beiden verschiedenen Heiligenauffassungen, wie sie an bezeichnenden 
Stellen beider Stücke formuliert werden: 


Charles: She was like nobody else; and she must take care of herself wherever she 
is; for / cannot take care of her; and neither can you, whatever you may 
think: you are not big enough. But I will tell you thıs about her. If you 
could bring her back to life, they would burn her again within six months, 
for all their present adoration of her. And you would hold up the cross, 
too, just the same. So (crossing himself) let her rest; and let you and I 
mind our own business, and not meddle with hers®®, 

The Archbishop: A martyr, a saint, is always made by the design of God, for His 
love of men, to warn them and to lead them, to bring them back to His 
ways. A martyrdom is never the design of man; for the true martyr is he 
who has become the instrument of God, who has lost his will in the will 


of God, not lost it but found it, for he has found freedom in submission 
to God®”, 


Schon bei der Analyse der ähnlichen Bauformen wurde deutlich, daß ge- 
wisse Einzelelemente, z. B. die Bitte um Vergebung („forgive us“) in beiden 
Baumustern vorhanden sind, aber an verschiedenem Platz stehen. Dies gilt 
auch von zwei weiteren Zügen. Das Preisen des Schöpfergottes eröffnet bei 
Eliot die Chorszene; „We praise Thee, o God, for Thy glory displayed in 
all the creatures of the earth“; in Shaws Epilog klingt es — gedämpfter — 


°° Murder in the Cathedral, a. a. O. 85; Complete Plays, a. a. O. 1008, 1009, 

°° Complete Plays, a. a. O. 1063—1004. Vgl. H. Stoppel: Shaw and Sainthood. ES 36 
(1955), 49—63. 

0° Murder in the Cathedral, a. a. O. 49—50. 
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Selbstverständlich brauchen diese kompositionellen, lexikalen und stilisti- 
schen Übereinstimmungen keinen „Einfluß“ von „St. Joan“ auf „Murder in 


the Cathedral“ darzustellen. Die Zugehörigkeit beider Werke zur gleichen 


Gattung „Märtyrerdrama“ — einerlei, wie weit sich „St. Joan“ von ihrer 


christlichen Grundhaltung entfernt hat — würde notfalls ausreichen, solche 


Gemeinsamkeiten und Ähnlichkeiten zu erklären. Immerhin muß man sie zu- 
nächst einmal bemerkt haben, bevor man über ihre Deutung streiten darf. 
Daß Eliot sein „I may, for aught I know, have been slightly under the in- 
fluence of St. Joan* zu recht gesprochen hat, hofft dieser kleine Beitrag er- 
wiesen zu haben. Ob der „Einfluß“ über die „platform prose“-Szene hinaus- 
reicht und einzelne Züge des Schlußchors einbegreift, blieb fraglich. Unmög- 
lich erscheint es keineswegs, wenn man, vom Dramatiker Eliot auf den Kri- 


_ tiker zurückblickend, sich der vielfältigen Aspekte erinnert, unter denen in 


„A Dialogue on Dramatic Poetry“ sein Interesse an Shaw sichtbar wurde. 
So hat der dramatische Praktiker von 1935 über alle Unterschiede der Gene- 
ration, der Herkunft und der Auffassung vom ‚heiligen‘ Menschen tatsächlich 


_ erfüllt, was eine von ihm geschaffene kritische Theoretikerfigur von 1928 be- 


hauptet hatte: „I would not suppress anything that is good measured by ar- 
tistic standards. For there is always something to be learned from it“?0, Schon 
der Kritiker Eliot hatte im November 1932 für die Einführungsvorlesung in 
seinen Harvarder Zyklus über „The Use of Poetry and the Use of Criticism“ 
„a successful phrase“ ‚von Mr. Shaw geborgt‘’1, der Dramatiker von 1935 
erweiterte solches ‚Borgen‘ auf bedeutsame Züge mindestens einer, vielleicht 
sogar zweier ‚successful scenes‘7?. 


% Complete Plays, a. a. O. 1009. 
70-A Dialogue on Dramatic Poetry, a. a. O. 54—55. 
1 a.a. 0. 25—26. 


2 Zu Eliots Interesse an Shaws „St. Joan“ vgl. auch „Mr. Robertson and Mr. Shaw“. 


Criterion IV.2, April 1926, 389—390, „a review of ‚Mr.Shaw and TheMaid', by the 
Right Hon. J.M. Robertson“ (Donald Gallup: T.S. Eliot. A Bibliography. London 
1952, 89). Zu Eliots Urteil über Shaw allgemein vgl. noch den im selben Jahr (1928) 
wie „A Dialogue on Dramatic Poetry“ veröffentlichten Essay „The Humanism of 
Irving Babbitt“, Selected Essays, a. a. O. 433—442, besonders 440: „... but if life is 
an act of faith, in what is it an act of faith? The Life-Forcers (eine Shaws würdige 
“morphological ambiguity’!), with Mr. Bernard Shaw at their head, would say I 
suppose ‚in Life itself‘; but I should not accuse Mr. Babbitt of anything so silly as 
that.“ Hinweis auf diese Stelle durch Edward J. H. Greene: T. S. Eliot et la France. 
Paris o. J. (1953), 126, Anm. 1. Vgl. „Second Thoughts about Humanism“, Selected 
Essays, a. a. O. 451. „World Tribute to Bernard Shaw.“ (A Letter to the Editor). 
Time and Tide, 32 (1951), 1231f. Hinweis durch Gallup, 114. Zum gemeinsamen 
Auftreten von Shaw und H.G. Wells in Eliots Blickfeld, das in „A Dialogue on 
Dramatic Poetry“ auffiel (5.152 dieser Studie) vgl. die Stetigkeit dieser Verknüpfung 
mindestens zwischen 1922 und 1935: „Lettre d’Angleterre“, Nouvelle Revue Fran- 


11 


Besonders au 


„The Idea of a Literary Review r 

danke ich Greene, a. a. ©. 172 und 172, Anm. 2 und 3. Von neuesten deutschen 
Betrachtern der Dramen Eliots hat m. W. nur Arno Esch: Das dramatische Werk 
T.S. Eliots, Anglia 70 (1951), 405—429, „die der Schlußszene von Shaws „Heiliger 


Johanna“ verpflichtete Verteidigungsrede der Ritter“ (p. 417) — feststellend, nicht 
analysierend — hervorgehoben. Zur amerikanischen Forschung vgl. Louis L. Martz. 


The Saint as Tragic Hero: Saint Joan and Murder in the Cathedral. In: Tragic 
Themes in Western Literature, ed. C. Brooks. New Haven 1955, 150—178. 


FRITHJOF KLUGE - KIEL 


DIE ÄSTHETISCHEN GRUNDGEDANKEN MENENDEZ PELAYOS 


Auf den folgenden Seiten soll versucht werden, das ästhetische System 


Menendez Pelayos, des Schöpfers der modernen spanischen Literaturwissen- 


schaft, im Zusammenhang darzustellen, soweit solches im Rahmen eines Auf- 


satzes möglich ist. Unendlich viel ist über den großen Polyhistor geschrieben 


worden, aber noch fehlt, wie Mic6 Buchön im vergangenen Jahre hervorhob, 


ein Werk über sein „ideario estetico“!. Manuel Olguins Arbeit „Menendez 
Pelayo’s Theory of Art, Aesthetics, and Criticism“? ist ein verdienstvoller 
Versuch, Neuland zu erobern, behandelt aber nur einige ausgewählte Pro- 
bleme. Der vorliegende Aufsatz möchte einen weiteren Beitrag zu einem Ge- 
samtbild geben und Men£ndez Pelayos Gedanken in die allgemeine Entwick- 
lungslinie der Ästhetik im 19. Jahrhundert einordnen. Dazu ist es nötig, 
zunächst etwas über das eigentliche Thema hinauszugehen und seine Ideenwelt 
als Ganzes kurz zu umreißen. 

Sein philosophisches Denken wird bestimmt durch zwei Richtungen, die er 
als charakteristisch für spanische Geistesart empfindet: eine „tendencia ar- 
mönica“ und eine „tendencia critica“. Entgegen dem zu seiner Zeit herrschen- 
den Positivismus hat er immer die Möglichkeit, ja Notwendigkeit der Meta- 
physik betont, denn „sin Metafisica no se piensa, ni siquiera para negar la 
Metafisica“®. Auch ihm war, wie Hegel, eine Geisteswelt ohne Metaphysik 
ein Tempel ohne Allerheiligstes. Dem orthodoxen Katholiken verbindet sich 
natürlich die Metaphysik mit der Theologie, aber ohne daß er deshalb zum 
Neuscholastiker geworden wäre. Der „ciudadano libre de la repüblica de las 
letras“, wie er sich mit einem Worte Feijöos zu nennen pflegte, folgte auch in 
der Philosophie den großen Unabhängigen lieber als einer bestimmten Schule. 


! Humanidades VIII (1956), Nr. 15, S. 53. 
® University of California Publications in Modern Philology, Vol. 28, No. 6. (1950) 
® 43, 214 (Alle Zitate nach der fortlaufenden Numerierung der Ediciön Nacional). 
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Raimundus Lullus, Leön Hebreo und Fox Morcillo bis zum Niedergang der 


' Metaphysik im 18. Jahrhundert verfolgt. Sowohl im platonischen wie ım ari- 


stotelischen Denken liegen für ihn ewig wahre Prinzipien, auf die keine zu- 
künftige Metaphysik verzichten kann. Den Höhepunkt seines „Armonismo“ 
bezeichnet der christlich-platonische Gedanke der Wertideentrias des Guten, 
Wahren und Schönen, deren letzte Einheit in Gott liegt und deren unvollkom- 
mener Widerschein in den irdischen Dingen sichtbar wird*. 


Als Antithese tritt der „tendencia armönica“ sowohl in der Geschichte der 
spanischen Philosophie wie auch im Denken Men£ndez Pelayos die „tendencia 
critica“ gegenüber. Die Metaphysik ist ihm zugleich Ursprung und Ergänzung 
aller menschlichen Wissenschaften, aber sie ist keine „ciencia exacta“. Den 
Kritizismus der spanischen Renaissance und den von Kant ausgehenden be- 
trachtet er daher als notwendige und positiv zu bewertende Erscheinungen 
philosophischer Entwicklung, die immer wieder gegenüber allzu dogmatisch 
gewordenen metaphysischen Formeln den Geist zur Selbstbesinnung und zur 
Erkenntnis seiner Grenzen führen. Falls hierbei allerdings die Möglichkeit 
einer Metaphysik überhaupt geleugnet wird, erhebt er Einspruch. Sowohl Luis 
Vives, den er neben dem Platoniker Fox Morcillo von allen spanischen Re- 
naissancephilosophen am meisten schätzt, als auch der von Vives beein- 


flußte bedeutendste Vertreter der schottischen Schule im 19. Jahrhundert, 


William Hamilton, dessen Common-Sense-Philosophie er durch seinen Lehrer 
Llorens kennen lernte, und schließlich Kant selbst haben niemals das Recht 
des Glaubens geleugnet und zum Teil auch deutliche Konzessionen an die tra- 
ditionelle Metaphysik gemacht. In ihrer Nachfolge versteht sich Menendez 
Pelayo einerseits als Vertreter eines „eriticismo vivista“, während er andrer- 
seits auch das Streben des Geistes nach dem Unbedingten, die metaphysische 
Spekulation, als legitim anerkennt und auf dem Wege des spanischen „Ar- 
monismo“ zu befriedigen sucht. Wie Vives tritt er in den menschlichen Wissen- 
schaften für die Erfahrungsgrundlagen und die Induktion ein, ohne darum zu 
verkennen, daß auch die Deduktion ihre Rechte hat. Beide Verfahren des Gei- 
stes aber werden gefährlich, sobald man sie mit ausschließlicher Einseitigkeit 
anwendet. Indessen geschieht dies fast immer: „... es condiciön casi inelu- 
dible de la mente humana el proceder por exageraciones -contrarias®.“ Der 
Historiker Menendez Pelayo erkennt im Ablauf der Geschichte einen gewissen 
„ritmo dialectico“, welcher am deutlichsten in der Entwicklung der Philo- 
sophie hervortritt. Der Einfluß Hegels ist hier unverkennbar, wenn er auch 
nur die äußere Struktur des historischen Geschehens in Menendez Pelayos 
Denken bestimmt. Das innere Gesetz der Geschichte ergibt sich ihm aus der 
Herrschaft Gottes in der Welt als eine „ley providencial de la historia“, un- 


4 49, 518. 43, 112. 16, 266. 
8543,.201. 


N Man kann ihn. al a et als Platoniker Bad Eier als Beer Bi 
liker betrachten, sondern muß ihn so sehen, wie er sich selbst sah, als einen # 
_ typischen Vertreter des spanischen „Armonismo“, den er von Seneca über 


| e dogmatisch Y 
ns am so Er nach seinem 1 Plan dokn sche und kritizist 


Fundamentalthesen tauchen immer wieder auf, allerdings unter verschiedenen 
Formen, so daß man ihnen nur mit einem gewissen „mod de pensar histö- 
rico“ beikommen kann. Mögen Dogmatiker und „reine“ Metaphysiker dieses 
_ historische Denken verachten, für Menendez Pelayo ist die Geschichte, un- 
geachtet des Allgemeinen und Ewigen in ihr, zunächst „die Philosophie des 
Relativen und Veränderlichen“. Hier nähert sich, soweit wie es überhaupt nur 
möglich ist, sein Denken der von Herder und der Romantik herkommenden 
Geschichtsauffassung seiner Zeit, um dann aber, der „tendencia armönica“ 
getreu, sofort wieder den Anschluß an die Metaphysik zu suchen. Wer aus 
wirklicher Berufung und mit gesundem Verstand die Geschichte um ihrer 
selbst willen erforscht, dem werden, mitten im unscheinbarsten Detailstudium, 
die Augen aufgehen „y verä surgir, de las rotas entrafas de la historia, el 
radiante sol de la metafisica, cuya visiön es la recompensa de todos los gran- 
des esfuerzos del espiritu“®. 

Aber nicht nur das historische Denken, sondern auch der Kritizismus führt 
schließlich immer wieder zu einem höheren Streben, das im Aufbau einer 
neuen Metaphysik, im Sittlichen, Ästhetischen oder im Religiösen seine Be- 


friedigung findet. Auch bei den vorwiegend positivistisch gerichteten Geistern 


seines Jahrhunderts, bei Hamilton, John Stuart Mill und Spencer, bei Taine 
und Renan, erscheinen, wenn auch oft verhüllt und wie verschämt, metaphy- 
sische Thesen und Hypothesen. Hier zeichnet sich für Men&ndez Pelayo die 
Entstehung eines „Armonismo“ höherer Art ab, eine Synthese von Idealis- 
mus und Realismus, wie er sie am schönsten in der Philosophie Hermann 
Lotzes verwirklicht sieht, „eines der tiefsten Denker, deren sich das moderne 
Deutschland rühmen kann“?. Wenn, wie einige Deuter spanischen Wesens 
meinen, Idealismus und Realismus zugleich für spanische Geistesart charak- 
teristisch sind, so muß ein Denker wie Menendez Pelayo, der auch beide Rich- 
tungen in sich und in seinem Volk lebendig empfand, aus innerer Notwendig- 
keit heraus eine solche Synthese suchen und, wo er sie antrifft, sie bejahen. 
Lotzes Verbindung des deutschen Idealismus mit der Naturwissenschaft be- 
zeichnet er ebenfalls als „Armonismo“ und erhofft sich aus solchem Bestreben 
eine neue philosophische Blütezeit. Nur im Lichte des „ideal eterno“ wird die 
Erkenntnis der Realität möglich. Diesen Realidealismus, der, letztlich aus ari- 
stotelischer Tradition stammend, bei Lotze, Ravaisson und als Ziel arch bei 
dem Neukantianer Lange erscheint, nennt er in Erinnerung an Leibniz eine 


„filosofia perenne“, in der die traurige Trennung von Spekulation und Er-_ 


fahrung aufhören wird. Allerdings muß sie mehr eine allgemeine Tendenz 


° 48, 111. 12, 22/23. 43, 138, 144. Vgl. Pedro Lain Entralgo, M. P., Buenos Aires 
1952, S. 145/53. 
7 4, 297. 


perioden wie Thesis und Antithesis miteinander ab. Eine geringe Aral‘ von 
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bleiben, darf nicht zu einer Schule, nicht zu einer „disciplina escolästica“ er- 
starren. Autorität ist anderen Sphären vorbehalten. In der Philosophie gilt 
nur das eigene Bemühen. Diesem Leitsatz ist er auch in seiner Ästhetik ge- 
folgts. — 
Mene£ndez Pelayo, einer der großen Historiker der Wissenschaft vom Schö- 

nen im 19. Jahrhundert, hat seine eigene Ästhetik nicht mehr selbst formu- 
lieren können. Seine „Historia de las Ideas esteticas en Espana“ (1883—1891), 
die, weit über das im Titel Versprochene hinaus, den größten Teil der Ge- 
samtentwicklung der europäischen Ästhetik von Platon bis zu Vischer und 
Wundt, Taine und Ruskin umfaßt, ist, wie die meisten seiner Werke, ein 
Torso geblieben. Die Neigung, immer neue Arbeiten anzupacken und neben- 
einander fortzuführen, die Gewissenhaftigkeit, die ihn seine Untersuchungen 
allzu breit anlegen ließ und schließlich sein relativ früher Tod sind die Ur- 
sachen dafür. So fehlt der „Historia“ vor allem die eigentliche Krönung: die 
Darstellung der spanischen Ästhetik im 19. Jahrhundert. Der aus den nach- 
gelassenen Papieren Menendez Pelayos veröffentlichte Plan dieser Kapitel 
zeigt, daß etwa vier weitere Bände dafür vorgesehen waren. Im letzten Teil 
sollten die als „ciertos y seguros“ erkannten Prinzipien zusammengestellt und 
dann in Form eines Epilogs die eigenen Ideen des Verfassers dargelegt wer- 
den®. Dazu ist er nicht mehr gekommen, und so muß man seine Gedanken zur 
Ästhetik und Poetik aus seinem vielbändigen Werk zusammentragen und 
ordnen. Er selbst betont in einer Jugendschrift, er habe zwar ästhetische 
Grundsätze, aber kein System a priori, das die Tatsachen vergewaltige. Schon 
hier zeigt sich die gleiche Tendenz wie in seinem philosophischen Denken, die 
Verbindung von metaphysisch begründeter Spekulation und empirischer For- 
schung, eine Geisteshaltung, in der nationale und persönliche Anlagen mit 
der allgemeinen Entwicklungslinie der nachhegelschen Ästhetik zusammen- 
fließen. Die Wissenschaft vom Schönen gehört, seiner Ansicht nach, mit ihren 
höchsten Prinzipien zwar in den Gesamtbereich der Philosophie, aber mate- 
rialmäßig zum größten Teil in den Rahmen geistes- und naturwissenschaft- 
licher Disziplinen, vor allem der Geschichte der Künste. Weder ausschließlich 
philosophisches noch einseitig empirisches Verfahren scheint ihm angebracht. 
Die im Laufe des 20. Jahrhunderts immer mehr zunehmende Spezialisierung 
der Ästhetiker auf einzelwissenschaftlihe Methoden psychologischer, kunst- 
wissenschaftlicher, soziologischer und physiologischer Richtung bei gleichzeiti- 
gem Zurücktreten des philosophischen Elements würde Men&ndez Pelayo be- 
klagt haben. Den Anfang dieser Entwicklung konnte er in seiner Zeit an den 
verschiedenen positivistischen, metaphysikfeindlichen Strömungen in der 
Ästhetik beobachten!?, Sein „Realismus“ hat ihn aber immer davor bewahrt, 
die Ergebnisse ihrer Arbeiten zu mißachten oder gar von vornherein zu ver- 
dammen. Er erkennt an, daß z. B. die evolutionistische Ästhetik Spencers und 


8 4, 297/98. 43, 115, 215/16, 138. 59, 257/58. 
® 1,6. 5, 500/08. 
6, 72. 4, 276/77. 5, 63. 


ni sl der bee sehr beliebten) a a, Untersud 
tischen Verhaltens des Kindes hin, aber er glaubt nicht, daß auf diesen Wegen 


die höchsten und edelsten Schöpfungen der Kunst erklärt werden könnten. Al 
diese Forschungen können der „Estetica verdadera“ nützliche Dienste leisten, , 


sie aber niemals ersetzen!t. Dasselbe gilt für Taines soziologische Methode, 
die Menendez Pelayo gelegentlich selbst anwendet, wo es ihm sinnvoll er- 
scheint. In der Ablehnung des Anspruchs der einzelwissenschaftlichen Metho- 
den, eine vollständige Ästhetik begründen zu können, befindet er sich übri- 
gens in völliger Übereinstimmung mit manchen modernen Ästhetikern. Auch 
der philosophische Standpunkt rückt jetzt von neuem mehr in den Vorder- 
grund, und so erscheint sein Streben nach einer Synthese von „Idealismus“ 
und „Realismus“ auch auf diesem Gebiet als durchaus wieder aktuell. Ein- 
seitigen Idealismus aber, der den Boden der Tatsachen und des positiven 
Wissens verläßt, um mit pompösen Allgemeinheiten alles und damit nichts 
zu erklären, hat er auch in der Ästhetik immer abgelehnt, mag es sich um die 
panentheistischen Phantasien Krauses oder um den von völlig schiefen Prä- 
missen ausgehenden, banausischen Traktat vom Schönen des ebenfalls in Spa- 
nien sehr propagierten Jesuiten Jungmann handeln. Philosophisch-ästhetische 
Theorien und historische Fakten müssen in Übereinstimmung gebracht wer- 


den, so hatte er es schon in den Vorlesungen seines Lehrers Milä y Fontanals 


gelernt, mit dem ihn viel Gemeinsames verband. Weder die „Idee“ noch die 
„Form“ dürfen absolut herrschen!2. Der dialektische Rhythmus der Geschichte 
zeigt ihm aber auch in der Entwicklung der Ästhetik im 19. Jahrhundert seine 
„gegensätzlichen Übertreibungen“, indem auf die einseitig idealistische Ge- 
haltsästhetik Hegels eine ebenso einseitig realistische Formalästhetik folgte, 
die von Herbarts Anregungen ausging. Wieder sind es nur die Übertreibun- 
gen beider Schulen, die Menendez Pelayo tadelt, während er doch ihre gro- 
ßen Verdienste voll anerkennt. Vor allem Hegel selbst, „der Aristoteles un- 
seres Jahrhunderts“, dessen Verirrungen sogar noch das Siegel der Größe 
tragen, erscheint ihm als der eigentliche Ausgangspunkt aller modernen Ästhe- 
tik. Seine „Vorlesungen“ hätten die ewige Jugend der Werke des Genies. 
Manche Fragen der Ästhetik und Poetik habe er bereits endgültig gelöst; 
manche seiner Urteile über einzelne Kunsterscheinungen seien Gemeingut der 
Gebildeten. Die Begriffe seines Systems würden mit Vorsicht auf die ästheti- 
schen Phänomene angewandt, und so könnten auch solche, die seiner Philo- 
sophie fernstehen, aus diesem Werk großen Nutzen ziehen. Hegel sei ein her- 
vorragender Kunstkenner und ein Mann von ausgezeichnetem Geschmack, der 


die Schönheit in den verschiedensten Formen zu empfinden und zu würdigen 
verrmögel3. 


"1 4, 412ff., 416ff. 5, 150, 160 (vgl. Olguin, a.a.O. S. 347). 4, 333, 420. 
eh 267/92, 264. 10, 156. 
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&- Die Schwäche aller kadkısttichen? Asiherik liegt nun aber in einer aaa =. 
bewertung des formalen Elements, das von den Großen dieser Richtung, vor 
allem von Hegel selbst, zwar keineswegs geleugnet wird, aber doch dem gei- 


stig-seelischen Gehalt gegenüber als sekundär erscheint. Die „Form“ aber ist 
für Menendez Pelayo, als „individuelles und freies Element in der Kunst“, 

genau so wichtig wie die Idee, und so sieht er in den Bemühungen Herkaeee) 
Zimmermanns und Fechners um eine „Formwissenschaft, eine „Ästhetik von 
unten“ die notwendige Ergänzung der „Ästhetik von oben“ durch einen em- 


pirischen Unterbau. Da nun aber über Untersuchungen von Proportion, Har-_ 


monie, Symmetrie, Rhythmus usw. wieder das Gefühl für die Notwendigkeit 
einer Metaphysik des Schönen bei vielen (wenn auch nicht bei allen) Formal- 
ästhetikern verloren ging, strebte Menendez Pelayo, wie in der Philosophie, 
nach einer Synthese der Gegensätze, einer „soluciön armönica“. Den Ansatz 
dazu findet er bei Fr. Th. Vischer. Dieser baut auf Hegelschen Grundlagen 
auf, ergänzt aber den metaphysischen und vor allem den kunstwissenschaft- 
lichen Teil von dessen „Ästhetik“ und betont das Formale stärker als jener. 
Vischers „klassisches und fundamentales“ Werk bietet, nach Menendez Pe- 
layos Ansicht, denbis dahin vollständigsten Plan, die beste Methode und 
den größten Tatsachenreichtum. Das müsse man von ihm übernehmen, nicht 
aber die z. T. „leeren und toten Formeln“ der Hegelschen Terminologie. Auf 
der Basis seines Plans gelte es, einen neuen zu errichten „que no sea ni pan- 
teista, ni hegeliano, ni alemän siquiera“!4. Menendez Pelayo erkennt, daß 
im 19. Jahrhundert nur die deutsche Ästhetik den ganzen Umkreis der Pro- 
bleme ausgeschritten und in logischer und organischer Entwicklung der ver- 
schiedenen Richtungen erst zu einer eigenen Wissenschaft systematisiert hat, 
während in England und vor allem in Frankreich das Zusammenwirken von 
Gleichstrebenden und Gegnern, das Übernehmen bereits gesicherter Resultate 
in die späteren Werke fehlte. Außerdem sei die englische Ästhetik und Philo- 
sophie zu ausschließlich psychologisch orientiert, und auch die bedeutendste 
Leistung der französischen, die Arbeiten Taines, scheint ihm den „geduldigen 
Analysen“ und „tiefen Synthesen“ der Deutschen weit unterlegen. „Analyse 
und Synthese“ ist auch sein Ziel. Auf induktivem Wege sollen die Kunst- 
regeln jeder Epoche aus ihren Ästhetiken und Poetiken, vor allem aber aus 
den Kunstwerken selbst abgeleitet werden. Jede neue Kunstform wird die 
Grenzen der Wissenschaft erweitern; aber unter allem Relativen und Wandel- 
baren der Zeiten und Völker liegen „fundamentos matemäticos e inquebran- 
tables“, die nur der Metaphysiker zu erkennen vermag. Auch in der Ästhetik 
erstrebt er schließlich einen „Armonismo“ oder Realidealismus, wie er ihn 
im Deutschland seiner Zeit angebahnt sah"°. 

Von der modernen metaphysischen Ästhetik, die seit den zwanziger Jahren 
wieder deutlicher hervortritt, unterscheidet er sich einmal dadurch, daß er 
nicht wie sie vorwiegend psychologisch, sondern im wesentlichen objektiv ge- 


141 4, 260, 252, 273. 12, 144. 
15 1,5. 4, 9/10, 205, 299, 301, 381, 410/11. 5, 21, 63, 148. 12, 142. 
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% den a des ästhetischen Gleich allen von Platon Plotin 
= herkommenden idealistischen Asthetikern sucht auch er das Schöne als del 4 
Sonderfall eines höchsten Allgemeinen zu verstehen. Die von Platon ge- 
ahnte und mythisch gefaßte Idealschönheit liegt für Menendez Pelayo 
wie für Augustin und Thomas von Aquino als ein Urbild’ im Geiste | 
Gottes und offenbarte sich der Menschheit lebendig und konkret in dem 
fleischgewordenen Wort, das in der Einheit seiner beiden Naturen den er- 
habensten Prototyp der Schönheit darstellt, gleichzeitig höchste Realität und 
reines Ideal. Die Schönheit der irdischen Dinge wird, wie von Platon und 
seinen christlihen Nachfolgern, als Teilhabe an der „increada belleza“ ge- r | 
deutet; schöne Formen haben zwar einen Eigenwert, gewinnen aber für den 
harmonistischen Menendez Pelayo erst innerliche Vollkommenheit durh das 
Siegel des Ideals, das sie eingeprägt tragen. Die absolute, objektive und uni- 
verselle Idee der Schönheit wird also durch die Kunst realisiert, allerdings | 
nie vollständig. Kunstschönheit ist, gemessen an der ewigen Schönheit, immer 
nur relativi®, 

Menendez Pelayos gelegentliche Definition des Kunstschönen, es sei „el 
resplandor de la idea en la forma“ entspricht in ihrer Allgemeinheit den ähn- 
lich lautenden Formulierungen Hegels und Vischers, daß das Schöne sich als 
„das sinnliche Scheinen der Idee“ bestimme bzw. „ein sinnlich Einzelnes sei, 
das als reiner Ausdruck der Idee erscheint“17. Es wird später zu zeigen sein, 
daß er bei dieser seit Platon immer wiederholten gehaltsästhetischen Teil- 
wahrheit nicht stehengeblieben ist, daß er sie vielmehr in eigener Weise 
deutet und durch weitere Prinzipien der Schönheitswirkung ergänzt. Den Be- 
griff „schön“ verwendet er, wie seine Vorgänger, für den Gesamtbereich des- 
sen, was man heute das „Ästhetische“ nennt, wovon das „Reinschöne“ oder 
„Idealschöne“ einen Spezialfall darstellt. Das „Schöne“ oder Ästhetische zer- 
fällt auch für ihn in die übliche Reihe von Modifikationen (cualidades este- 
ticas), wie das Erhabene, das Anmutige, das Charakteristische, das Komische 
und das Humoristische, das Tragische und das Reinschöne. Bezüglich der Stil- 
richtung erkennt er sowohl die idealistische wie auch die realistische als be- 
rechtigt an: Sophokles und Shakespeare sind die beiden gleich bewunderns- 
werten Typen des Schönen in der dramatischen Kunst. Wie Vischer weist aber 
auch er mit Recht darauf hin, daß die zwei Richtungen sich nicht zu weit von- 
einander entfernen dürfen, wenn nicht falsche und künstliche Gattungen ent- 
stehen sollen. Seiner Erziehung nach mehr zum Idealismus neigend, sucht er, | 
gemäß der „tendencia armönica“, doch auch dem künstlerischen Realismus 
gerecht zu werden und beide wieder in einer höheren Synthese zu verbinden: 
„En cierto sentido amplio y generalisimo soy realista, y todo idealista debe 


16 1, 6/7, 144, 155, 183. 5, 22, 370, 110, 295. 8, 368/70. 43, 25, 27. 
"8, 133. Hegel, Aesthetik (1835) I, S. 144. Vischer, Aesthetik, $ 14. 
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la verdad ideal ...“18 
In der nie Frage des Verhältnisses des Schönen zu dei Kb Wer- 
ten nimmt Menendez Pelayo eine Haltung ein, die sowohl der Metaphysik 


und der Religion als auch der modernen Wissenschaft gerecht wird. Die zwei 


anderen geistigen Werte des Guten und Wahren liegen ebenfalls als Urbilder 
im Geiste Gottes und des Logos, mit dem Schönen dort eine untrennbare Ein- 
heit bildend. Das bedeutet ihm aber keineswegs eine Identifikation der Kunst 
mit der Religion, der Moral oder der Wissenschaft in der irdischen Welt. Was 
in der höchsten Sphäre der ontologischen Spekulation eins ist, ist rational ge- 
schieden. Diese in seinem Lande noch nicht überall anerkannte Wahrheit 
suchte er seinen Lesern immer wieder klarzumachen. Auf dem Wege der Kunst 
soll weder das Wahre erstrebt werden, wie es die rationalistische Poetik 
Boileaus wollte, noch das Gute oder das Heilige, wenn auch der Pater Jung- 
mann dies noch 1865 behauptete und damit in Spanien viel Anklang fand. 
Und das, obwohl bereits Thomas von Aquino und die großen spanischen 
Scholastiker des 16. und 17. Jahrhunderts lange vor Kant das Gute und das 
Schöne streng getrennt und die Cousinsche Formel vom „l’art pour l’art“ 
antizipiert hatten. Von den niedrigeren, nur existentiellen Werten des An- 
genehmen und des Nützlichen ist das dem kulturellen Bereich angehörende 
Schöne natürlich erst recht zu trennen. Die platte Gleichsetzung von „schön“ 
und „nützlich“, die schon bei den Griechen erscheint, hat bis zum Positivis- 
mus des 19. Jahrhunderts verhängnisvoll nachgewirkt, obwohl schon Augustin 
als Vorgänger Kants eine reinliche Scheidung von „pulchrum“ und „aptum“ 
vollzogen hatte. Auch das Angenehme betrachtet Menendez Pelayo im Sinne 
der „Kritik der Urteilskraft“ als etwas vom Schönen wesensmäßig Verschie- 
denes!?. 

Natürlich bedeutet diese Selbständigkeit des Ästhetischen nicht, daß das 
Geistige, Sittliche und Religiöse von der künstlerischen Bearbeitung aus- 
geschlossen wären. Soweit es möglich ist, philosophischen oder ethischen Ideen, 
wissenschaftlichen Erkenntnissen und christlichen Mysterien sinnlich-anschau- 
liche Gestalt zu geben, können sie sehr wohl als Stoff gewisser Kunstbereiche 
dienen, wenn auch z. B. echte religiöse Kunst zu allen Zeiten selten gewesen 
ist. Mag man sie immerhin, unter der Voraussetzung gleichen ästhetischen 
Wertes, über die weltliche Kunst stellen; nie aber darf der Stoff an sich für die 
ästhetische Beurteilung entscheidend sein. Von diesem Prinzip ausgehend, ge- 
langte Menendez Pelayo bisweilen zu berechtigten literarischen Urteilen, die 
von ängstlichen Gemütern nicht gebilligt wurden. Selbstverständlich weiß er 
um die unlösbare Verbindung des Ästhetischen und des Ethischen in der Tra- 
gödie und spricht in einer Frühschrift einmal von dem „religioso fin de depu- 
raciön moral inseparable del arte“, wobei allerdings jeder pädagogische Ap- 
parat ausgeschlossen ist?°. Immer kennzeichnet er das sittlich Negative mit 


18 1], 342, 332, 343. 8, 130. 19 1, 154, 165. 4, 290/1, 281. 11, 347. 16, 266. 
20 9, 268. 4, 286/87. 7, 73. 27, 58. 


gegenüber der Moral unterscheidet er sich auch von seinen verehrten Lehrern 
Milä und Laverde, die mit Jungmanns Ästhetik sympathisierten und ihrem 
Schüler zuweilen literarisches Heidentum vorwarfen. Sogar Manifestationen 
des Unglaubens und der Rebellion gegen Gott läßt der orthodoxe Katholik 
künstlerisch gelten, sofern sie echt sind und mit Kraft und Größe gestaltet. 
„La fuerza es siempre elemento estetico?1.“ Vischers (von Schiller herkom- 
mende) Gedanken über das „Erhabene der Kraft“ und das „Erhabene des 
bösen Willens“ hat bereits der spanische Jesuit Arteaga im 18. Jahrhundert 
ähnlich ausgesprochen. Die Darstellung des Bösen in der Kunst ist für Me- 
nendez Pelayo völlig legitim??. 

Was seine Einstellung zum Problem des ästhetischen Verhaltens angeht, so 
ist sie natürlich stark von Kant bestimmt. Dessen Gedanken, die zum Teil 
schon bei Thomas und den spanischen Scholastikern vorkommen, wurden ihm 
zuerst durch Milä nahegebracht. Daß das Wohlgefallen am Schönen auf einer 
„Zweckmäßigkeit ohne Zweck“ und einer „Harmonie der Erkenntnisvermö- 
gen“ beruhe und jedes persönliche praktische „Interesse“ in der ästhetischen 
Kontemplation ausgeschlossen sei, erscheint ihm mit Recht als grundlegende 
Erkenntnis für jede moderne Ästhetik. Gegen Kants Behauptung, das Ge- 
schmacksurteil sei „ohne Begriff“, erhebt er indessen, ähnlich wie die heu- 
tige Forschung, begründete Einwendungen?®*. Zu der Frage des Spielcha- 
rakters des ästhetischen Genießens und Produzierens, die, durch Kant an- 
geregt, von Schiller ausführlich behandelt wurde, meint Menendez Pelayo 
im Anschluß an Guyaus Kritik dieser Theorie ganz richtig, daß für den 
Aufnehmenden zwar die Kunst oftmals ein „Spiel“ sein könne, niemals 
aber für den Künstler28. Sein psychologischer Standpunkt gegenüber dem 
ästhetischen Verhalten wird, wie der Miläs, bestimmt durch seine Hin- 
neigung zur schottischen Schule Reids und Hamiltons. In einem erkenntnis- 
theoretischen Streit mit dem Thomisten Fonseca hatte er die Gedanken der 
Common-Sense-Philosophie vertreten und sich in den Hauptpunkten als 
„escoces y hamiltoniano hasta los tu&tanos“ bezeichnet?*. Auch die Situation 
der ästhetischen Psychologie in den achtziger Jahren wird von diesem Ge- 
sichtspunkt aus beurteilt. Er meint, sie sei noch relativ zurückgeblieben und 
erschöpfe sich in Diskussionen, die nicht möglich wären, wenn man von der 
„Einheit und Integrität des menschlichen Bewußtseins“ ausginge, anstatt es 
künstlich aufzuteilen. Auch hier liegt eine Parallele zu modernen Anschau- 


1 4, 255. 3,.551.77, 359,15, 391.. Vgl. Franco Meregalli in „Revista de Filosofia“ 
1943, 6/7, S. 439, 442 und Rafael Garcia, M. y P. (1940), S. 137, 141/2. 
® 3, 156/57. 4, 255. 15, 360. 

°»* 4, 40/1. Vgl. Friedrich Kainz, Vorlesungen über Ästhetik (1948), S. 72ff. 

23 4, 27/8, 41. 5, 113. 
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Die „emociön estetica“, die hervorzurufen er als Aufgabe des Künstlers be- 
zeichnet, umfaßt alle seelischen Fähigkeiten. Denkakte und Wissen sind also 
im ästhetischen Erleben keineswegs ausgeschlossen, sofern der Stoff durch den 
„espiritu po&tico“ gedeutet und transformiert wurde, 


In Einzelfragen, wie z. B. der ästhetischen Wertigkeit der Sinne oder des 


Assoziationsprinzips, hat er die Ansichten seiner Zeit. Vieles davon gilt noch 


heute; so auch seine Gedanken über den Geschmack. Da das Geschmacksurteil 
nicht auf logischer Erkenntnis, sondern auf einer Gefühlsreaktion beruht, also 
nicht „exakt“ ist, erkennt er eine gewisse Verschiedenheit der Geschmacks- 
entscheidungen von Individuen, Völkern und Epochen als berechtigt an, sieht 
darin aber keineswegs einen Beweis gegen die Möglichkeit einer normativen 
Ästhetik. Auch hier bleiben in allem Wandel und Wechsel die „eternos prin- 
cipios del buen gusto“, eine „estetica perenne“, ein Consensus, der, von vor- 
übergehenden Verirrungen abgesehen, immer wieder die echten Werte an- 
erkennt2*. Neben den berechtigten Geschmacksunterschieden der Zeiten, Na- 
tionen und Individuen gibt es aber auch ästhetische Fehlurteile — über die 
sich durchaus „streiten läßt“ —, Dekadenzperioden des Geschmacks, der ab- 
sinken kann, sich aber auch erziehen läßt, wie Menendez Pelayo von sich 
selbst weiß. Der „gute Geschmack“ wird vor allem durch Weite und Unab- 
hängigkeit charakterisiert, durch die Fähigkeit, über persönliche Vorliebe und 
Neigungen hinauszukommen, aber auch durch Festigkeit und Entschiedenheit 
im Urteil. Daneben kennt er noch die Steigerungsform des sehr seltenen „gusto 
grande“, der auch den allerhöchsten Kunstwerken in adäquater Weise gerecht 
wird. Bei aller Weite bleibt aber dennoch dem guten Geschmack ein Moment 
der Begrenzung inhärent, welches das Maßlose und Extravagante ausschließt. 
Eine klassische Erziehung wird daher gerade in unklassischen Epochen und 
für Völker mit tropisch üppiger Phantasie immer heilsam sein?”. 

So wesentlich für Menendez Pelayo das psychologische Verhalten im Ge- 
samtrahmen der ästhetischen Wirkung auch ist, so sehr er mit Plotin und 
Goethe weiß, daß nur das sonnenhafte Auge die Sonne erblicken kann, so 
fern steht er natürlich dem einseitigen ästhetischen Subjektivismus des aus- 
gehenden 19. Jahrhunderts. Als Literarhistoriker kommt es ihm vor allem 
auf das Kunstwerk und die Kunsttätigkeit an. Dem ästhetischen Objekt gilt 
sein Hauptinteresse. Hier trennt er zunächst, wie Hegel und Vischer, das 
Naturschöne vom Kunstschönen, was man heute nicht mehr tun würde. Auch 
in der Frage der Klassifikation der Künste folgt er Hegel und dessen Ein- 
teilung, deren Prinzip sich ja aus seinen Gedanken über die Entwicklung des 
Ideals zu den besonderen Kunstformen des Symbolischen, Klassischen und 


25 5,110. 3, 68. 12, 193/4. 27, 369/74. 
26 11, 279. 27, 8. 43, 372. 
27 8, 105/6. 5, 151/52. 10, 204, 407/8. 28, 362. 4, 211. 27, 280, 286, 346. 


Ach Hegel s seine Einteilung re BEER induktiv aus a de 


Kunstgeschichte gewonnen und sie erst nachträglich im Sinne seines Sr 


in Begriffe umgesetzt habe. Sie sei also eine Klassifikation a posteriori, und 


das sei ihre Stärke. Auch stehe sie noch allgemein in Geltung, selbst bei Nicht- 


Hegelianern, weil sie wirklich sämtliche historische Kunstformen erschöpfe, 
wenn auch natürlich nicht alle überhaupt möglichen. Hegel konstruiere also 
keineswegs, wie er wohl selbst glaube, die Geschichte, sondern die Geschichte 


_ konstruiere hier sein System und verleihe ihm Festigkeit und Dauer. Seine 


Hinzufügung der Entwicklungsstufe des Symbolischen zu den bis dahin allein 
verwendeten beiden anderen sei ein sehr glücklicher Gedanke2®. 

Mit Hegels Ansichten über den Entfaltungsgang des Ideals hängt nun seine 
Einteilung der Künste in der bekannten Reihenfolge: Architektur (symboli- 
sche Kunst), Skulptur (klassische Kunst), Malerei, Musik und Dichtkunst (ro- 
mantische Künste) zusammen. Menendez Pelayo lernte auch sie zuerst durch 
Milä kennen und billigt sie als „generalmente seguida e inatacable en cuanto 
al fondo“2®. Die von Hegels Standpunkt aus unvermeidliche Wertung der ein- 
zelnen Künste akzeptiert er allerdings. nur insofern, als auch für ihn die Poesie 
die geistig reichste, die Universalkunst ist, welche alle anderen in sich zu- 
sammenfaßt. Die übrigen aber sind ihm ranggleich; jede realisiert mit eige- 
nen Mitteln das Kunstschöne®°. Damit nähert er sich zwar dem heutigen Stand- 
punkt, bleibt aber dem modernen Klassifikationsprinzip nach Raum- und Zeit- 
künsten ebenso fern wie Vischer, der es etwas voreilig als veraltet bezeich- 
neteßl, 

Wenn Menendez Pelayo gegen Hegel den Vorwurf erhebt, daß er seine 
systematische Anordnung der Künste auch als eine historische Aufeinander- 
folge in Entstehung und Entwicklung betrachte, so muß dazu bemerkt wer- 
den, daß dies nicht Hegels Meinung ist, daß er vielmehr auf die Frage nach 
dem eigentlichen Anfang der Künste wenig Gewicht legt, da dieser seinem 
Gehalt nach etwas für sich so Unbedeutendes sei, daß er für das philosophische 
Denken als durchaus zufällig erscheinen müsse3?. Und was die Entwicklung 
angeht, so behauptet er bekanntlich nur, daß einzelne Künste oder Gruppen 
von Künsten in den drei Entfaltungsstufen des Ideals jeweils die vorherr- 
schenden und charakteristischen Formen gewesen seien, weil gerade ihre Dar- 
stellungsmittel mit dem Entwicklungszustand des Geistes in der betreffenden 
Epoche am besten übereinstimmten. Für Menendez Pelayo stellen sich, wie 
für Vischer, Poesie und Musik zeitlich an den Anfang, ohne daß darum Hegels 
Klassifikation aufgegeben wird. Sie kommt allerdings in Vischers ausgewoge- 


28 4, 208/9. Hegel, a.a. O., I, S. 390, II, S. 256/57. 
274,918: 

s0 8, 368. 10, 199. 4, 219. 

31 Vischer, a. a.O., $ 533. 

®2 4, 219. Hegel, a. a. O., II, S. 265/66. 
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als in Menendez Pelayos rein geschichtlicher Darstellung wissenshaftliher 
Bemühungen, in der das Literarästhetische beherrschend im Vordergrund u 
steht. Nur fünf selbständige Kapitel handeln über Ästhetik der Architektur, 4 
der bildenden Künste und Musik im Spanien des 16. bis 18. Jahrhunderts und 
über Theorie und Praxis von Malerei, Skulptur und Baukunst der französi- 
schen Romantik. Dazu kommen kurze Angaben über Theoretiker der Sekun- 
därkünste. Den musikalischen Teil hat Menendez Pelayo — ebenso wie Vi- ; 
scher — nicht allein bewältigt, sondern bediente sich des Rates und der Hilfe ß 
des Komponisten Francisco Asenjo Barbieri. — 

Das ästhetische Objekt, im engeren Sinne also das Kunstwerk, realisiert 
die Idee der Schönheit und hat letztlich keine andere Aufgabe. Auch Milä 
hatte, trotz gewisser moralischer Tendenzen, das Prinzip der Schönheit in der 
Konzeption des poetischen Werkes zu oberst gestellt. Diese Wahrheit mußte 
im 19. Jahrhundert erst wiederentdeckt werden, nachdem der enzyklopädische 
Geist der Aufklärung zu einer Verwischung der Grenzen des Schönen und 
des Wahren, der Kunst und der Wissenschaft, geführt hatte33. Worauf beruht 
nun aber die Schönheitswirkung eines Objekts? Wie soll man das Wesen des 
Schönen definieren? Menendez Pelayos Standpunkt berührt sich auch hier 
wieder insofern mit dem modernen, als er es ablehnt, eine der z. T. sehr alten 
und berühmten Formulierungen, die seit der Antike aufgestellt wurden, als 


_ alleingültig zu übernehmen. Weder der platonisch-aristotelische Grundsatz 


von der Einheit in der Mannigfaltigkeit noch die sich teilweise damit berüh- 
renden Prinzipien von Harmonie, Ordnung, Symmetrie und Proportion noch 
die von Lebensfülle und Intensität können für sich allein das Kunstschöne 
bestimmen. Gerade wegen ihres sehr allgemeinen Charakters ist es nicht 
schwer zu zeigen, daß jedes von ihnen auf alle Kunstwerke ausgedehnt wer- 
den kann, womit nicht sehr viel gewonnen ist“. Einheit und Mannigfaltigkeit, 
Harmonie und Lebensfülle gibt es zudem auch in außerästhetischen Gegen- 
ständen. Menendez Pelayo unterstreicht Jouffroys Hinweis, daß jedes Zu- 
rückführen eines Mannigfaltigen auf eine Einheit für den menschlichen Geist 
lustvoll ist. Es ist eine Lust, die aus dem Verstehen der Dinge erwächst, aus 
der Bewältigung des Vielfältigen und damit aus der Erfüllung eines Grund- 
bedürfnisses des Geistes. Aber diese Lust ist eben kein ausschließlich ästheti- 
sches Wohlgefallen, sondern erscheint überall dort, wo der Geist seinem in- 
neren Gesetz gemäß tätig ist. Diese unbedingt richtige Feststellung entwertet 
für Jouffroy und Menendez Pelayo die Formel von der Einheit in der Man- 
nigfaltigkeit als speziell ästhetisches Prinzips. Auch die erwähnten rein for- 
malen Grundsätze genügen für sich allein nicht. Menendez Pelayo, der Idea- 
list und Realist in einem ist, dem Inneres und Äußeres gleich viel bedeuten, 
kann nur in der Vereinigung von Gehalt und Gestalt, von Idee und Form das 


33 16, 205, 207, 266. 4, 289. 3, 474. 9, 35. 
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i Aa krengr der Form, a in RE eRmereee  nahelieg 
immer wieder den Eigenwert des Formalen, wenn auch die höchs 


Herd, — dann, wenn sie gemeinsam entstehen aus einem unteilbaren Schene r 


fungsakt3?. Menendez Pelayo, der im Sinne des von Herder ausgehenden Ge- 


schichtsdenkens die Einheit der Völker als eine organisch- lebendige betrachtet, 


für den Literaturgeschichte eine „creaciön viva y orgänica“ ist und jedes 
philosophische System ein „Organismus“, sieht auch im Kunstwerk wie Hegel 
ein „todo orgänico completo“3s. Nur die völlige gegenseitige Durchdringung 
von Idee und Form befriedigt die nach Schönheit dürstende Seele. Das be- 
deutet aber, daß die Form nicht als etwas der Idee Untergeordnetes angesehen 
werden darf, als etwas, das nur von ihr her, als ihre Manifestation, Wert er- 
hält. Und hier ist der Punkt, wo sein harmonistisches Denken und sein roma- 
nisches Formgefühl sich von Platon und Hegel trennen, bei denen die Idee 
zu sehr überwiegt?®. Wohl sieht auch er in der griechischen Tragödie und Pla- 
stik die einmalige, dem modernen Menschen so nicht mehr erreichbare 
„schlechthin angemessene Einheit von Inhalt und Form“, aber innerhalb der 
„romantischen“ Kunstperiode betrachtet er keineswegs wie Hegel die Gestalt 
als eine „gleichgültige Äußerlichkeit“t°. Für den Philosophen mag der absolute 


Geist das Höchste sein; für den Künstler ist auch die Idee bereits eine Form, 


und wer den Wert des Formalen verkennt, wird der Kunst nicht gerecht. Aus- 
schließliche Beschäftigung mit dem Gehalt ergibt keine gültige ästhetische 
Wertung. Diese Kritik richtet sich übrigens mehr gegen die Theorie als gegen 
die Praxis Hegels und hauptsächlich gegen die Urteile Jungmanns und an- 
derer Kunstrichter ohne jedes Kunstgefühl. Menendez Pelayo fordert dem- 
gegenüber „aquella supersticiöon de la forma, sin la cual no hay poeta ni 
critico perfecto“#1. Bei mangelnder Kongruenz von Gehalt und Gestalt ist für 
ihn Form ohne bedeutenden Inhalt ästhetisch immer noch tragbarer als das 
Gegenteil. Poetische Originalität liegt nicht in den Ideen. Sowohl bei Horaz 
wie in Jorge Manriques berühmten „Coplas por la muerte de su padre“ er- 
scheinen zahlreiche Gemeinplätze; aber sie wirken durch Gefühlsintensität 
und durch die Art, wie sie gesagt werden. Nur die künstlerische Form im wei- 
testen Sinn bestimmt hier den Wert. In Victor Hugos Alterspoesie zeigen sich 
deutliche Spuren von Senilität und Verfall des Denkens; aber bis zum letzten 
Tag blieb er ein großer Meister der Form. Andrerseits gibt es in keiner Lite- 
ratur der Welt einen Stoff von so bedeutsamem Gehalt wie den von Calde- 
röns „La vida es suefio“, aber der Dichter hat ihn nicht entsprechend zu ge- 
3 8, 133, 370. 

»7 9, 348. 7, 95. 28, 376. 12, 144. 8, 102. 
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_ cosas valen por la ejecuciön mäs que por lo que son en si??.“ 


Die höchste Vollendung des Kunstschönen realisiert sich indessen doch nur 


in der adäquaten Verschmelzung von Gehalt und Gestalt, in der Vereinigung 
des Allgemeinen und Notwendigen mit dem Konkreten und Besonderen, des 
Typischen mit dem Individuellen. Ob dabei von der einen oder von der an- 
deren Seite ausgegangen, d. h. ob idealistische oder realistische Kunst produ- 


stalten EMERT Die tiefen Tdeen,; welche die BER Kritiker Beer a 
sterten, tun es nicht allein. „En el arte, aunque esto parezca una herejian lass 


Dr 


ziert wird, ist belanglos. Beide Richtungen sind legitim, wenn die Synthese 


erreicht wird, mögen die Akzente auch verschieden gesetzt werden, — ein Ge- 
danke, den bereits Arteaga im 18. Jahrhundert klar ausgesprochen hat. Jedes 
wahre Kunstwerk ist zugleich ideal und real, ist „realidad idealizada“, wie 
schon Milä es seine Schüler lehrte. „Idealismus“ und „Realismus“ sind nütz- 
liche ästhetische Begriffe, aber in der künstlerischen Praxis dürfen sie keine 
völlig getrennten Wege gehen, wenn nicht Verirrungen entstehen sollen. Im 
Realen das Ideale sehen, das Besondere zum Typischen erheben, die materielle 
Realität durch „intensidad“ und „extension“ in eine höhere und bedeut- 
samere verwandeln, eine Deutung der unter realen Formen verborgenen in- 
neren Wahrheit geben, das heißt Künstler sein. Nicht das Reich der Abstrak- 
tionen und Allegorien, sondern das des Individuellen ist die Welt der Kunst. 
Sie läßt im Sinne des aristotelischen Realidealismus das Allgemeine und Not- 
wendige im Zufälligen sichtbar werden, sie idealisiert. So ist Sancho Panza 
bei aller Realität die mächtige Idealisierung einer Phase des Menschengeistes; 
so idealisierte Veläzquez seine Bettler und Trinker, so der Realist Pereda 
seine Seeleute, nicht in der Weise eines „Verschönerns“, sondern als Synthese 
von lebendig-konkreter Gestalt und typisch-wesenhaftem Gehalt. Wer anders 
idealisiert, gerät genau so auf Abwege wie der reine Naturalist®®. 

Aus dem Gesagten ergibt sich Menendez Pelayos Ablehnung der Theorie 
von der Nachahmung. Der Künstler ist kein Photograph des Wirklichen, und 
auch eine auswählende Imitation der „schönen Natur“, des Vollkommenen, 
wie Batteux sie lehrte, wird als Kunstprinzip weder der Musik und der Ar- 
chitektur noch der Lyrik und weiten Gebieten der gegenständlichen Dichtung 
gerecht. Kunst ist in erster Linie Produktion und auch in der echten literari- 
schen „Imitation“ ein Neuschaffen“. Die Nachahmungstheorie geht genau so 
am Innersten der Kunst vorbei wie ihr Gegenstück, die Ausdruckstheorie. 

„Die Lehre von der Kunst als bloßem Ausdruck der Seele verbiegt den künst- 
lerischen Gehalt ebenso einseitig nach der Seite des Subjekts wie die von der 
Kunst als Nachahmung ihn einseitig nach der Seite des Objekts umbog#5.“ 
Menendez Pelayo betont wie Jouffroy und auch moderne Ästhetiker, daß 
noch lange nicht jeder Ausdruck Kunst ist, sondern nur der des Schönen, d.h. 


42 8, 102, 130, 316, 343. 7, 94. 18, 374, 396, 405/6. 5, 418. 

43 11, 332/34, 341/47, 359/60. 12, 14/5, 143. 3, 35, 159. 1, 73/4. 
44 11, 333, 352. 3, 36/7, 156. 12, 143. 5,233. 

4 Edith Landmann, Die Lehre vom Schönen (1952), S. 85. 
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und er tadelt Cousin, daß er dazu beigetragen. habe, si 


r Kigenwert f 
Die la lagela de la expresiön“ u für ihn. d 


Das Grundgesetz des Schönen liegt für Men&ndez ‚Pelayo, wie wir sah 


in der Synthese der gleichberechtigten Faktoren von Idee und Form, von Ty : 
pischem und Individuellem. Aber damit allein ist es nicht getan. Er gehört 
ja nicht zu denen, die das Wesen des Schönen auf eine einzige Formel bringen. 


Die Gestaltprinzipien von Proportion, Harmonie und Ordnung treten hinzu, 


_ wobei Ordnung jedoch nicht mit kalter Regelmäßigkeit gleichzusetzen ist, wie 


schon der junge Hugo und lange vor ihm Feij6o betont hatten. Indessen auch 
diese Ergänzung durch Formalgesetze reicht noch nicht aus. Es gibt Typen, die 
trotz aller Proportion und Ordnung keine ästhetische Wirkung hervorbrin- 
gen, und somit muß noch ein dritter Faktor, ein inhaltliches Prinzip, hinzu- 
gefügt werden, das der Kraft und der Lebensfülle. Es begegnete Menendez 
Pelayo zuerst in Miläs Definition der Schönheit als „armonia viviente“, eine 
Formulierung, zu der jener wahrscheinlich von Cousin angeregt wurde und 
die letztlich auf Schillers Bestimmung der Schönheit als „lebende Gestalt“ 
zurückgehen dürfte‘®. Später fand er es in Vischers „Ästhetik“ und in dem 
„Cours d’Esthetique“ des Cousinschülers Jouffroy, der darüber manche noch 
heute gültige Gedanken äußerte. Der Triumph der Kraft über den Stoff, „el 
desarrollo pleno y total de la fuerza“, ist für Jouffroy wie für Menendez 
Pelayo von größtem ästhetischem Wert??. Der Franzose ist sogar geneigt, in 
der Kraft das eigentliche Prinzip des Schönen zu sehen, was der Spanier mit 
Recht als eine neue Einseitigkeit ablehnt. Wo aber echte Kraft und Fülle des 
Lebens in der Dichtung in Erscheinung treten, ist er gegenüber etwaigen Feh- 
lern nachsichtig, denn der wahre Bereich der Kunst ist die Totalrealität, „el 
campo de la vida, de la acciön y del caräcter“#. — 

Nach dieser Bestimmung der allgemeinen Prinzipien der Schönheitswirkung 
gilt es nun, diejenige Kunst und ihre Werke, die Menendez Pelayo vor allem 
interessierte, ins Auge zu fassen. Die Poetik wäre der umfangreichste Teil sei- 
ner Ästhetik geworden. An dieser Stelle können natürlich nur einige Haupt- 
punkte gestreift werden. 

Das Werk des Dichters und des Künstlers überhaupt ist für Menendez 
Pelayo nicht das Produkt eines „furor“, einer blinden und unbewußten Kraft, 
sondern, wie auch für Hegel, eine „obra soberanamente reflexiva“. Allerdings 
ist dichterische „Reflexion“ von der des Denkers oder Kritikers sehr ver- 
schieden, da in ihr die Idee immer bereits als Form erscheint. Wenn ein Ge- 
danke nicht von selbst Gestalt gewinnt, taugt er nicht für die Poesie. Auf- 


5, 21/2, 35. Vgl. Landmann, a. a. O., S. 85/8. Cousin, Du Vrai... (1836), S. 258/60, 


278/79. 

4a Über die ästhetische Erziehung, 15. Brief. 

“5, 33, 21. 11, 376. 10, 103. Vgl. Meregalli, a. a. O., $. 437/8. Cousin, a. a, O, 
8. 208/9. 

4 1,41. 5, 38. 10, 373. 12, 13. 
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die Form in die Idee zu übersetzen, zu erklären, was der Künstler geschaut 
hat“”. Außer dieser besonderen poetischen Reflexion eignet dem Dichter eine 
spezielle Art des Sinnengedächtnisses und vor allem die produktive Phantasie 
als wichtigste künstlerische Fähigkeit, die sich z. B. in historischen Stoffen zu 
einer Art Zweiten Gesichts steigern kann. Menendez Pelayo unterscheidet 
plastische, ideal-träumerische und rhetorische Phantasie. Vorwiegend plastisch- 
objektiv sind die Dichter Kastiliens und Andalusiens; mehr träumerisch-sub- 


jektiv die aus Galicien, Asturien und der Montaäa, die „escuela del Norte“. 


Ein Beispiel rhetorischer Phantasie bietet Victor Hugo, bei dem auch das rich- 
tig gesehene Objekt in der Interpretation ins Maßlose übertrieben wird5®. 
Welcher Art nun aber auch die Inspiration des Poeten sein mag, entscheidend 
ist neben der Phantasie die Rolle des Gefühls. Nur muß der Dichter es be- 
herrschen und lenken, denn allzu intensives Erleben hindert — vor allem in 
der Lyrik — die Entstehung der künstlerischen Form. Menendez Pelayo for- 
dert vom Schaffenden innere Disziplin und ist ein Gegner jenes romantischen 
Geniekults, der in dem Poeten einen Halbgott sah, welcher der Zucht und 
Arbeit, der Bildung und ernsten Studien nicht bedürfe. Als vorbildlich er- 
scheint ihm die unermüdliche Selbsterziehung Goethes. Das Leben und die 
Kunst ernst zu nehmen, meint er, sei immer noch am poetischstenö!. 

Als besondere Charakteristika des Genies nennt er die universelle Rezep- 
tivität, die Schöpferkraft, aber auch eine gewisse Ungleichheit in der Aus- 
führung, Aufrichtigkeit und ein erstaunliches Ahnungsvermögen. Daher ist 
es dem genialen Menschen auch möglich, Dinge, die er nicht erlebt und ge- 
lernt hat, wie durch die Hilfe eines Daimonion intuitiv zu wissen (Goethe 
würde sagen „durch Anticipation“51*). Manches von dem, was in einem großen 
Werk liegt, war vielleicht sogar dem Autor selbst nicht bewußt, und jedes 
Zeitalter entdeckt in ihm neue Wunder. Die geniale Schöpfung hat noch etwas 
von der spontanen und unbewußten Inspiration jener fernen Epochen, da es 
„ganze“ Dichter gab, wie Menendez Pelayo mit einem Wort Heines sagt. Das 
19. Jahrhundert weist dagegen eine rein „individuelle“ Dichtung auf, und 
auch sein größter Künstler, Goethe, spricht nur zu einem kleinen Kreiss2. 

Als Historiker, der bei aller Weite des Geistes tief in seinem spanischen 


 Volkstum wurzelte, weiß Men&ndez Pelayo wohl um die Bedeutung dessen, 


was Taine in vereinfachender Zusammenfassung „race“, „milieu“ und „mo- 
ment“ nannte. Nie hat er die Kunst und den Künstler als etwas von der Ge- 
schichte, vom Leben und dessen Ordnungen Isoliertes angesehen. Aber im 
Tiefsten und Letzten ihres Wesens, d. h. im speziell ästhetischen Bereich, folgt 
die Kunst einer eigenen inneren Entwicklung, ein Gedanke, der wieder auf 
Hegel zurückweist. Gegen Taines anfänglichen Versuch, auch den Einzelmen- 


“ 12,143. 9, 347/8. 1, 5. 3, 442. Vgl. Hegel, a. a. O., I, S. 363/4. 

50 5,275, 275, 377, 396. 10, 33. 9, 263. 14, 209. 11, 424/25, 428. 28, 389. 

51 9, 355, 260. 10, 226. 12, 275. 27, 206, 241/2, 253, 258/9. 28, 367. 26, 411. 
5la Gespräch mit Eckermann v. 26. II. 1824. 

52 15, 239, 353. 27, 366. 11, 394. 6, 312/13. 5, 208/9. 8, 365. 9, 331, 334, 337. 
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gabe des Kritikers ist es dann später, den umgekehrten Prozeß zu vollziehen r 


ei 

Be hre Frame wie er Das Indivi ers 
komplex, als daß es durch jene drei Bakahen oder auch üttelg 

dominante“ bestimmt werden könnte. Wo es sich dagegen um die allger 
h. Charakterisierung überindividueller Gebilde handelt, spielen auch in seinen | 
Arbeiten a und Umwelteinflüsse eine Rolle, besonders der „genio 
2. de la raza“, der romantische „Volksgeist“, den er, ebenso wie Laverde, ganz 
biologisch im Sinne Herders interpretiert, wobei er aber als Katholik aus- 
j drücklich die Freiheit des persönlichen Willens betont53. 


Die Überzeugung, daß die Kunst sich nicht von den Quellen des Lebens hi 
_ trennen dürfe, bestimmt auch seine Gedanken über die Lyrik. Ihre „Subjek- { 
} 
’ 


tivität“ versteht er mit Hegel als individuelle Darstellung von Empfindungen 
und Anschauungen, die allgemeine Gültigkeit haben, nicht aber als Ausdruk 
seelischer Besonderheiten eines übersteigerten künstlerischen Egoismus. Die | 
ewigen großen Themen des Menschenlebens zu behandeln, „expresar como 
nadie lo que ha pensado y sentido todo el mundo“, wird immer die Haupt- 
aufgabe des Lyrikers sein’. Aber auch gelehrte Dichtung und Gedankenlyrik 1 
sind berechtigte Formen, sofern die Reflexion, zum Bilde geworden, in indi- 
rekt-symbolischer Weise erscheint und von starken Gefühlen begleitet wird, 
ein Gedanke, den er schon in Miläs „Estetica“ fand. Die „poesia cientifica“ 
des Venezolaners Bello, der auf den Spuren Virgils den Landbau in Amerika 
besang, nicht kalt didaktisch, sondern fast lyrisch und doch aus tiefer Kenntnis 
des Stoffes heraus, ist für Menendez Pelayo genau so wahre Dichtung wie der 
dynamisch empfundene „poetische Monismus“ des mexikanischen Medizin- 
studenten Acuna. Auch Atheismus und Pessimismus können echte Poesie her- 
vorbringen, nur nicht der Skeptizismus. „Toda poesia requiere afırmaciones 

o negaciones robustas®5.“ 

Naturanlage und humanistische Erziehung hatten zur Folge, daß er in der 
Lyrik zunächst mehr die plastische als die musikalische Richtung zu würdigen 
vermochte und erst mit fortschreitender Geschmacksentwicklung auh der 
letzteren, z. B. in Heines „Buch der Lieder“, gerecht wurde. Wenn er in sei- 
nem Jugendwerk „Horacio en Espana“ also für eine „restauraciön horaciana“ 
in der spanischen Dichtung eintritt und vom Poeten des 19. Jahrhunderts 
Knappheit des Ausdrucks, Glätte und Reinheit sowie die erhabene Ruhe und 
Heiterkeit des römischen Vorbildes verlangt, so entspricht dies zwar einer 
literarischen Überzeugung, der er nie untreu geworden ist, die aber mit wach- 
sender Reife immer mehr durch Weitherzigkeit und Toleranz gemildert 
wurde. Auch seine romanische Freude am Glanz und an klangvollen Worten 
läßt ihn, wie er selbst zugibt, gelegentlich Verstöße gegen sein Geschmacks- 
ideal übersehen. Er war ein scharfer Gegner von Maniriertheit, Schwulst,. 


= 5, 313, 142/43, 139. 9, 263. 59, 369. 17, 377. 48, 288. Vgl. Pedro Lain Entralgo, 
a..a. O,, S. 86/93, 97/101, 104/6, 159. 

54 18, 406. 4, 232. Vgl. Hegel, a.a. O., III, S. 420. 
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zusammenhanglosen Bildern, bloßen Formspielereien, sah aber dies 


 Göngora und Calderön sowie seine Ablehnung der „Decadents“ und einiger 


Seiten des „Modernismo“. Ruben Dario selbst hat er dagegen als wirklichen 


- Dichter anerkannt5$, 
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In der Theorie des Epos folgt er im wesentlichen den Gedanken Humboldts 
und Hegels und betrachtet es als eine poetische „Totalvision“ der Welt in der 
überhöhten Darstellung bestimmter Epochen und Zustände, als eine Offen- 
barung des Bewußtseins eines Volkes, wobei die „Objektivität“ nicht als Ne- 
gierung der Dichterpersönlichkeit, sondern als völliges Eingehen des Kollek- 
tivgeistes in den Individualgeist gefaßt wird. Eigenartig ist dabei sein Ge- 
danke, daß vielleicht einmal ein Gesellschaftszustand wiederkehren könnte, in 
dem von neuem Volksepen möglich werden, so wie einst die mittelalterliche 
Heldendichtung lange nach dem Erlöschen der antiken Epik aufblühte. Die 
Kunstepen, für die Hegel nur geringe Sympathie zeigt, beurteilt er positiv 
und verteidigt gegen ihn vor allem den Roman. Gewisse Gattungen, in denen 
durch einseitige Ausbildung des einen Stilprinzips „falscher Idealismus“ ent- 
standen ist, wie z. B. im Ritter- und Schäferroman, werden zwar als Ganzes 
abgelehnt, aber im einzelnen sieht er auch in ihnen noch viel Lobenswertes. 
Nur der „falsche Realismus“ oder Naturalismus findet keine Gnade57. 

Das Wesen des Dramas liegt für ihn nicht wie für Hegel in der Vereinigung 

_ des Objektiv-Epischen mit dem Subjektiv-Lyrischen, sondern er betrachtet 
Epos und Drama beide als objektive Gattungen, die sich nur durch die Dar- 
stellungsweise unterscheiden. Er akzeptiert Hegels Deutung des Tragischen 
in der antiken und in der modernen Dramatik, dagegen nicht seine Theorie 
des Komischen, die, einseitig auf Arıstophanes und Shakespeare zugeschnitten, 
der Leistung Molieres nicht gerecht wird. Von den historischen Formen des 
Dramas sieht er das griechische als den Höhepunkt der idealistischen, das eng- 
lische als den Gipfel der realistischen Stilrichtung an; beide werden wegen 
ihrer Universalität von allen gebildeten Völkern bewundert. Das spanische 
und das französische Theater dagegen sind im ganzen genommen zu sehr Aus- 
druck nationaler Sonderart und eigentümlicher Zeitumstände, als daß sie 
ähnliche Allgemeingültigkeit beanspruchen könnten. Manche Werke der „edad 
de oro“ sind zwar Shakespeares großem Realismus vergleichbar, aber im 
17. Jahrhundert entwickelte sich im spanischen Drama mehr und mehr der 
„falsche Idealismus“58. — 

Der harmonistische Geist Menendez Pelayos strebte auf allen Gebieten zur 
Synthese gegensätzlicher Begriffe und Erscheinungen. Es gibt für ihn keinen 
Idealismus ohne ein realistisches Moment, keinen Realismus ohne Idealisie- 
rung ins Allgemeingültige, keine künstlerische Freiheit ohne Ordnung, keine 


56 10, 407/8. 49, 522, 10/11, 517. 27, 54, 206. 28, 385/6. 10, 76, 280. 8, 298. 

57 5, 375. 4, 227/30. 28, 220/26. 11, 332/3, 344/5, 349. 14, 185/6. Vgl. Hegel, a.a. O., 
III, S. 326/418. 

58 4, 139, 233/35. 7, 253. 8, 129/30, 353/4, 364. 5, 185, 205. 33, 39, 45, 176/8, 182. Vgl. 
Hegel, a.a. O., III, S. 479/579. 
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Sünden zuweilen am unrechten Ort. So erklären sich seine Fehlurteile über r 


empirisch‘ ea Toni hat Hegels und Vi: 
Spekulation und Induktion als methodische Verwirrung abgelehnt, unda 


gegen Menendez Pelayo ist von B. Croce der Vorwurf erhoben worden, seine 


„Historia de las Ideas esteticas“ zeige diese Unsicherheit des Standpunkts. 
Heute, wo spekulative Gedankengänge auch in der Ästhetik wieder an Boden 
_ gewinnen, wird man seiner Verknüpfung des Relativen mit dem Absoluten 
mehr Gerechtigkeit widerfahren lassen, zumal bei ihm das metaphysische Ele- 
ment niemals die induktiv-historische Betrachtung beeinträchtigt”. 
Menendez Pelayo hat wie kaum ein Spanier seiner Zeit die geistigen Strö- 
mungen und die Forschung des Auslands gekannt und in sich verarbeitet. 
Seine Werke sollen, wie er selbst sagt, dem Leser zeigen, daß Spanien in der 
Vergangenheit immer im Ideenaustausch mit der Umwelt gestanden hat. Ein 
Jahr vor seinem Tode erklärt er in einer Akademierede, daß die spanische 
Kultur zugleich national und weltoffen sein müsse, „una cultura que aspira 
a conservar el sello indigena, al mismo tiempo que abre generosamente el 
espiritu a todo progreso cientifico, a toda comunicaciön espiritual con Europa 
y con el mundo“®, 


59 3, 115, 323/4. Croce, Estetica, Madrid 1912, S. 562. 
60 43, 367. 1, 8/9. 
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DIE WELT DER MUTTER UND DIE WELT DES VATERS 


Es besteht ein tiefgreifender Unterschied zwischen den sogenannten „mut- 
terrechtlichen“ Kulturen und den vaterrechtlich organisierten. Bei den ersteren 
handelt es sich freilich nicht um eine eigentlich rechtliche Satzung, sondern 
um „die weibliche Anschauung der Welt überhaupt“!, aber ihrer Kürze hal- 
ber behalten wir gemeinhin die ältere (Bachofensche) Bezeichnung bei. In 
ihnen ist die Frau und ihre Sippe entscheidend, der Mann folgt dem Weibe 
nach, und die Kinder zählen zur Familie der Mutter. Vorwiegend sind es aus 
älteren pflanzerischen Kulturen hervorgegangene Ackerbauvölker, welche diese 
soziale Struktur aufweisen?, und ein gewisses Pflanzenhafte ist ihnen auch 
stets verblieben. Wie die Pflanze, der Baum fest dem Boden verhaftet ist, in 


dem er einmal Wurzel geschlagen hat, so sind auch sie fest an die Scholle ge- . 


‘ Vgl. Franz Altheim, Italien und Rom. I: Die Grundlagen (Amsterdam- -Leipzig 
1941) S. 110. 
°® Vgl. zu diesen Problemen Karl J. Narr, Hirten, Pflanzer, Bauern: Historia Mundi 


begr. von Fritz Kern, hrg. von F. Valjavee II. Grundlagen und Entfaltung der 
ältesten Hoch-Kulturen (Bern-München 1953) S. 66ff. 
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Die Welt der Mütter und die wat des ae | 


7 Binden Zwar herrschen auch in ihnen keine idyllisch-friedlichen Zustände. 
Ein kriegerisches Element, das sich sogar zur Wildheit und Grausamkeit stei- 
gern kann, fehlt ihnen keineswegs, aber sie sind nicht expansiv, nicht von 
einem Eroberungsgeist beseelt, der in die Ferne strebt, sondern seßhaft, wie 
sie sind, beschränken sich die kriegerischen Unternehmungen in der Haupt- 
sache auf Beutezüge, Rinderraub und Fehden mit den Nachbarstämmen. Ge- 
mäß ihrer geistigen Grundhaltung und der engen Bindung an die Erde waltet 
im religiösen Bereich die Verehrung weiblicher, mütterlicher Gottheiten, 
insbesondere der Kult der Mutter Erde, vor, denen gegenüber die männlichen 
Götter — ganz wie der Mann innerhalb der Familie — nur von untergeord- 
neter Bedeutung sind. Fruchtbarkeitsriten, welche das Wachstum im Pflanzen-, 
Tier- und Menschenleben bewirken und befördern sollen, stehen im Mittel- 
punkt des religiösen Brauchtums, und in engstem Zusammenhang damit der 
Kult der Toten, die ja in eben den Erdenschoß gesenkt werden, aus dem auch 
stets aufs neue alles Leben hervorkeimt. 


Dieser Welt tritt die männliche, vaterrechtliche vor allem der hirtenkrie- 
gerischen Völker gegenüber, die mit ihren Viehherden weite Räume durch- 
messen und, oft als Eroberer auftretend, sich weniger kriegerisch geartete 
bäuerliche Stämme unterwerfen, um sich als Herrenschicht über diese zu 
legen. Die Stellung der Frau ist bei ihnen meist eine sehr untergeordnete: die 
Frau ist die Dienerin des Mannes, der über sie wie über die Kinder als un- 
umschränkter Herr zu gebieten hat. Weist die Religion der altbäuerlichen 
Kulturen durchweg chthonischen Charakter auf, so herrschen in diesen die 
Götter der Höhe, die Himmlischen, die als solche auch leichter in die Fremde 
mitgenommen werden können als die Gottheiten der Erde. Das Auge des 
Himmelsgottes leuchtet über jedem Land, überall ist im tosenden Wetter die 
Stimme des Donnergottes vernehmbar, und überall lauert der Tod, ja er wird 
drohender in Feindesland. Darum ist es gut, sich gerade auch der Freundschaft 
des Totengottes zu versichern, auch wenn man weiß, daß sie stets fragwürdig 
und ungewiß bleibt. Dieser Gott hayst nicht nur im Innern der Erde und in 
Bergeshöhlen, auch durch die Lüfte eilt er dahin mit seinem wilden Heer im 
Brausen des Sturmes. Die Pflege der Toten erscheint hier vornehmlich als 
Ahnenkult, wie im Leben des Mannes die Sorge um die Fortdauer des Ge- 
schlechtes, der Sohnesgedanke obwaltet. 


Ein dynamischer Grundzug ist diesen Kulturen eigen, sie machen Ge- 
schichte, während die altbäuerlichen ausgesprochen statischen Gepräges sind 
und Geschichte erleiden. Das Dasein der urtümlichen mutterrechtlichen Rassen 
und Kulturen ist ständig gefährdet und bedroht durch hereinbrechende hirten- 
kriegerische Stämme wie etwa die der Indogermanen und der Semiten oder 
der zentralasiatischen Reiterstämme, welche, angelockt von den blühenden 
Kulturen der fruchtbaren Ebenen, der minder kriegerischen ackerbäuerlichen 
Bevölkerung zum Verhängnis werden. Immerhin haben sich, wenn wir uns 
auf den engeren eurasischen Bereich beschränken, insbesondere in den euro- 
päischen Randgebieten noch in jüngeren geschichtlichen Zeiten deutliche Über- 


reste dieder he TE Struktur E Ki seine  Ursp 
Vorderen Orient, von Kleinasien aus hat sich der Ackerbau zu Be 
Jüngeren Steinzeit (die überall mit jenem anhebt) nach und nach über ganz 


_ Europa verbreitet und in engstem Zusammenhang mit ihm der Kult der Erd- 


und Muttergöttin wie die weibliche Anschauung der Welt überhaupt?. Zuden 
Reliktgebieten dieser archaischen Kulturstufe gehört u. a. die an der Süd- 
küste Kleinasiens gelegene Landschaft Lykien, der Bachofen seine berühmte 
Studie, „Das lykische Volk und seine Bedeutung für die Entwicklung des 
Altertums“ (1862) gewidmet hat“. Erinnert sei ferner an die alten Kreter und 
die Urbewohner des griechischen Festlandes wie an die Etrusker. Für die 
alten Iberer in Spanien ist sie uns bezeugt, von den vorkeltischen Britanniern 
_ berichtet sie Tacitus im „Agricola“, und die spätere irische Literatur bietet 
reiche Belege dafür, daß die Kelten weitgehend von den „mutterrechtlichen“ 
Vorstellungen der vorindogermanischen Bevölkerung Britanniens beeinflußt 
worden sind?. 

Auch innerhalb der späteren germanischen Welt haben sich mutterrecht- 
liche Spuren erhalten. Dafür sei vorerst nur auf den bekannten Bericht im 


8 Vgl. u. a. Fritz Schachermeyr, Die ältesten Kulturen Griechenlands (Stuttgart 1955) 
an zahlreichen Stellen. 

% Neu herausgegeben von Manfred Schröter (Die Schweiz im deutschen Geistesleben 
Bd. 30) Leipzig 1924. 

5 Vgl. Ernst Kornemann, Die Geschwisterehe im Altertum: Mitteilungen der Schlesi- 
schen Gesellschaft für Volkskunde 24 (1923), 17ff.; Nachträge: Klio 19 (1925), 355ff.; 
Derselbe. Die Stellung der Frau in der vorgriechischen Mittelmeerkultur (Orient 
und Antike 4. Heidelberg 1927) mit reichhaltigen Literaturnachweisen, und Ders., 
Große Frauen des Altertums (Sammlung Dieterich Bd. 86. Leipzig 1942) S. 5ff. 
174f. 268f. — Ferner J. H. Thiel, Zum vorgriechischen Mutterrecht Klio 24 (1931), 
383ff. (hierzu aber auch Albrecht Götze, Kleinasien (in: Kulturgeschichte des Alten 
Orients III, 1. München 1933) S. 104). Paul Koschaker, Fratriarchat, Hausgemein- 
schaft und Mutterrecht in Keilschriftrechten: Zeitschrift für Assyriologie 42 (N.F. 7. 
1933) S. 1ff. — Zum Mutterrecht in Alteuropa s. Oswald Menghin, Weltgeschichte 
der Steinzeit (Wien 1931) an vielen Stellen, s. Register; Egon Frh. v. Eickstedt, 
Rassenkunde und Rassengeschichte der Menschheit (Stuttgart 1934), passim, s. Re- 
gıster. Zu Kreta: Fritz Schachermeyr, Zur Rasse und Kultur im minoischen Kreta: 
Wörter und Sachen 20 (N. F. 2. 1939), 97ff.; zu den Etruskern: Franz Altheim, 
Italien und Rom I. Die Grundlagen (Amsterdam—Leipzig 1941) S. 102ff.; zu den 
Kelten: Wolfgang Krause, Die Kelten und ihre geistige Haltung (Königsberg Pr. 
1936) S. 44ff., Ders., Das irische Volk, Seine rassischen und kulturellen Grundlagen 
(Göttingen 1940) $.32ff.; Wolfgang Philipp, Weibwertung oder Mutterrecht. Eine 
grundsätzliche Arbeit über Rasse und Gesittung, Bachofens Geisteserbe und die 
Keltenfrage (Schriften der Albertus-Universität. Geisteswissenschaftliche Reihe 
Bd. 35. Königsberg Pr. 1942) ist nur mit starker Kritik zu benützen. Vor allem 
aber sei verwiesen auf die aufschlußreichen Arbeiten von Josef Weisweiler, Die 
Stellung der Frau bei den Kelten und das Problem des „keltischen Mutterrechts“: 
Zeitschrift für Celtische Philologie 21 (1939), 205ff.; Heimat und Herrschaft, Wir- 
kung und Ursprung eines irischen Mythos (Halle 5. 1943). — Vgl. ferner: Her- 
mann Baumann, Das doppelte Geschlecht, Ethnologische Studien zur Bisexualität 
in Ritus und Mythos (Berlin 1955) Register s. Mutterrecht; Katesa Schlosser, Ent- 


wicklungstendenzen des Mutterrechts bei Naturvölkern: Forschungen und Fort- 
schritte 31 (1957), 15ff. 


hatten, gewisse Stämme dies Band des Blutes gar für heiliger hielten (: soro- 
rum filüs idem apud avunculum qui apud patrem honor, quidam sanctiorem 
 artioremque hunc nexum sanguinis arbitrantur ...). Man hat schon öfter dar- 
auf aufmerksam gemacht, daß auch die germanische Heldendichtung und die 
nordischen Balladen des Mittelalters, die Folkeviser, von einem besonders 
_ engen Verhältnis zwischen Oheim (d. i. Mutterbruder) und Neffen wissen®. 
- In verklärtem Licht erscheint es in den Beziehungen Sigmunds zu seinem 
Neffen Fitela im „Beowulf“ (v. 874ff.) wie in der Szene des Nibelungenepos 
(B 1919f.), da Etzel den Burgundenkönigen den Vorschlag macht, die Schwä- 
ger möchten seinen und Kriemhildens Sohn Ortlieb bei sich in Worms er- 
ziehen. 


Es ist m. E. unbedingt an der älteren Auffassung festzuhalten, daß wir es 
hier mit einem Überbleibsel vorindogermanischen „Mutterrechts“ zu tun ha- 
ben?. Zugegeben, daß an sich auch gerade bei ganz krassen vaterrechtlichen 
Zuständen, vor allem bei Vielweiberei, dem Mutterbruder eine besondere 
Beschützerrolle den Schwesterkindern gegenüber zufallen konnte®, aber wenn 
wir sehen, wie bedeutsam die Stellung des Mutterbruders immer wieder vor- 
nehmlich in den mutterrechtlichen Kulturen ist?, so ist es doch schlechthin un- 
methodisch und unfruchtbare Hyperkritik, das Zeugnis der Germania aus die- 
sen Zusammenhängen loszureißen. Es begreift sich zwanglos als ein Fort- 
leben von Einrichtungen und Anschauungen der vorindogermanischen Be- 
völkerung des Nordens, an deren Vorhandensein heute nicht mehr gezweifelt 
werden sollte. 

Noch heute gibt es Rassen, welche — selbst innerhalb ganz andersgearteter 
Hochkulturen — in den entscheidenden Zügen ihrer. Lebenshaltung dem 
„vegetativen Ideal“ der altbäuerlich-mutterrechtlichen Kultur treu geblieben 
sind. So hat Ortega y Gasset in seiner „Theorie Andalusiens“ die Andalusier 
— bezeichnenderweise wieder ein europäisches Grenzvolk, im äußersten Süd- 
westen — als ein solches Volkstum geistvoll charakterisiert!®, das unter allen 
abendländischen Völkern vielleicht am wenigsten von dem ausgesprochen 


8 Vgl. besonders Albert William Aron, Traces of Matriarchy in Germanic Hero-Lore 
(University of Wisconsins Studies in Language and Litterature No. 9) Madison 
1920. — Zur Etymologie von Oheim vgl. Rudolf Much, Zeitschrift für deutsches 
Altertum 69 (1932), 46ff. 

7 So z.B. Karl v. Amira, Grundriß des germanischen Rechts? (Straßburg 1913), S. 170; 
neuerdings u. a. auch Hans Planitz, Germanische Rechtsgeschichte? (Berlin 1944) 
S. 26f. 

8 So Rudolf Much, Germania-Kommentar (Heidelberg 1937) S. 205f. 

9 Vgl. etwa die Artikel von R. Thurnwald in Eberts Reallexikon der Vorgeschichte I, 
291f. (Avunkulat); VIII, 359f. (Mutterbruder), 360ff. (Mutterecht). 

10 Jose Ortega y Gasset, Stern und Unstern, Gedanken über Spaniens Landschaft ynd 
Geschichte (Stuttgart 1937) S. 37f. Zur Geisteshaltung der altmediterranen west- 
europäischen Rassen und Kulturen vgl. auch Adolf Schulten, Tartessos, Ein Beitrag 
zur ältesten Geschichte des Westens. (Hamburg 1922) S. 76ff. 


_ der Schwestern beim Mutterbruder dieselbe Geltung wie bei ihrem Vater 


> ebetalhngie noch in unseren alas ae Es andalusise + en 
i (nach Ortega) ein Minimum an Vitalität, gerade so viel wie ihm von selbst Be 
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aus der durchsonnten Luft und der fruchtbaren Erde zuwächst. Es verhält sich. 


"zu seiner Umwelt so passiv wie möglich und lebt wie eine Pflanze eingebettet 


in die wunderbare Atmosphäre seines Landes.“ „Der Andalusier möchte seine 
Kultur nach dem Bild seiner Atmosphäre formen“, aber das heißt nicht, daß 
er etwa „nur vegetiert“, sondern es will besagen, „daß seine Kultur — und 
daher seine geistige Aktivität — die vegetative Seite des Daseins steigert und 
verschönt. Daher, außer vielen anderen Einzelzügen, die zärtliche Freund- 
schaft des Andalusiers mit der Pflanze, der Nutz- und Zierpflanze, der Rebe 
und der Blume. Er pflegt die Olive, aber auch den Blumentopf ...“ Völlig 
anspruchslos in der Nahrung ahmt er auch hierin die Pflanze nach: „er nährt 
sich, ohne zu essen; er lebt, weil ihn Himmel und Erde umfangen“*. Aber „die 
Verbundenheit des Menschen mit der Erde ist hier nicht einfach Tatsache; sie 
erscheint idealisiert zu einem geistigen Verhältnis und fast zu einem My- 
thos ...“. Begreiflich wird aus dieser Seelenhaltung, daß ein solches Volks- 
tum — gleich den anderen altbäuerlichen Kulturen der Urzeit — vom Schick- 
sal dazu auserlesen war, mehr Geschichte zu erleiden als zu machen. Darum 
sind auch die Maurenstürme über Andalusien dahingebraust, und die Ge- 


schichte Spaniens haben die aus härterem Holz geschnitzten Stämme der Mitte 


und des Nordens der Halbinsel bestimmt und gestaltet. 

Diese Gegensätzlichkeit der weiblichen und der männlichen Anschauung 
der Welt drücken die Worte der Prinzessin in Goethes „Tasso“ (II, 1) mit 
aller Klarheit aus, wenn sie zum Dichter sagt: 


Allein ihr strebt nach fernen Gütern, 
Und euer Streben muß gewaltsam sein. 
Ihr wagt es, für die Ewigkeit zu handeln, 
Wenn wir ein einzig nah beschränktes Gut 
Auf dieser Erde nur besitzen möchten 
Und wünschen, daß es uns beständig bliebe . 


Oder wie auch der junge Wiligis in Thomas Manns Roman „Der Erwählte“ 
seiner Zwillingsschwester Sibylla gegenüber bemerkt: „Mein Geschlecht, das 
muß sich regen und etwas tun, um herrlich zu sein. Mit deinem darf man nur 
sein und blühen und ist schon herrlich. Das ist der allgemeinste Unterschied 
zwischen Mann und Weib ...“ So steht in Grillparzers „Libussa* Libussas 
Reich des Gefühls und der Dep der Herrschaft des Rechts und das besagt: 
zugleich auch der Gewalt und des Krieges gegenüber, die mit der Wahl Pri- 
mislaus’ zum Herren anhebt. Und ebenso steht in Gerhart Hauptmanns „Insel 
der Großen Mutter“, einer „Geschichte aus dem utopischen Archipelagus“ 

(1924) diese Insel der Mütter — mit dem jugendlichen Phaon als geheimen 
männlichen Partner — gegen das von diesem geleitete „Finstermannland‘“, 

in welchem „die heilige Hand“ als „spezieller Mannland-Gott“ verehrt id 
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So ist auch das Verhältnis von Mutter und Sohn seiner innersten 
Struktur nach ein durchaus anderes als das zwischen Vater und Sohn, es bleibt 
auch bei aller räumlichen und zeitlichen Trennung naturhaft nahe, wie es in 
frühester Kindheit gewesen war. In Johann Nepomuk Vogls Gedicht „Das 
Erkennen“ („Ein Wanderbursch mit dem Stab in der Hand ...“), von 1846, 
ist es die Mutter allein, die den heimkehrenden Sohn sofort erkennt: 


Wie sehr auch die Sonne sein Antlitz verbrannt. 
Das Mutteraug’ hat ihn doch gleich erkannt. 


Das gleiche berichtet auch eine holsteinische Sage!1, und das gleiche schon eine 
späte isländische Vorzeitsaga (Fornaldar saga), die Egils saga einhenda ok 
Äsmunda berserkjabana, dıe etwa um das Jahr 1325 entstanden sein wird!2, 
Kap. 18: Asmund, der Sohn des Königs Ottar von Hälogaland, kommt nach 
langjähriger Abwesenheit in die Heimat zurück und begibt sich sofort an den 
königlichen Hof. „Er begrüßte den König ehrerbietig. Der König erkannte 
ihn nicht, aber seine Mutter erkannte ihn, sobald sie ihn sah, und eilte auf 
ihn zu.“ 

Die enge Bindung zwischen Mutter und Sohn ist unbegrenzt in der Zeit und 
bleibt unbeeinflußt von ihr, keine Stürme der Welt vermögen ihr etwas an- 
zuhaben, sie ist zeitlos ewig unwandelbar — wie es der schwedische Dichter 
ViktorRydberg in seinem Gedicht „Gestern und morgen“ ausspricht!?*: 
in dieser Welt mit ihrer Unendlichkeit des Raumes und der rastlosen Zeit 
nach dem Urgrund der Ewigkeit suchend sieht er sich im Traum „als Kind in 
der Mutter Arm: 

Wir blickten uns innig an immerdar, 

die Welt war fern und unsichtbar, 

und in der Mutter Auge hell 

des Raumes Unendlichkeit schloß sich schnell. 


Die Zeit stand still; ich durfte erleben 
in der Mutter Blick der Ewigkeit Weben. 


Und diese Bindung überdauert selbst den Tod. 

In zwei Dichtungen der jüngsten Vergangenheit hat diese enge seelische 
Bindung ihren wohl reinsten tiefsten Ausdruck gefunden. MauriceMae- 
terlinck entwirft in seiner um das Problem des Todes kreisenden Apho- 


11 Karl Müllenhoff, Sagen, Märchen und Lieder der Herzogthümer Schleswig Holstein 
und Lauenburg (Kiel 1845) Nr. 54. S. 51. 

12 Herg. von Äke Lagerholm, Drei Lygisogur (Altnordische Saga-Bibliothek H.. 17. 
Halle-S. 1927) S. 1ff.; zur Datierung ebda. S. XLIf. 

12a Ich verdanke den Hinweis Martin P. Nilsson, Griechischer Glaube (Sammlung 
Dalp. Bd. 64. Bern 1950) S. 220ff. 
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"einmal die groteske Schilderung. eines'„E 
genommen. die Toten, die wir am genden "Sckannit haben, 
_ Blutsverwandten, er sich morgen an unseren Tisch, als hätten wir sie E 
Essen eingeladen ...“, und nun folgt die eingehende Beschreibung der ein- BR | 
zelnen Teilnehmer am Mahl und ihr Verhalten. Aber „wie lange wäre uns 
wohl die Anwesenheit dieser ins Leben zurückgekehrten Toten nach dem er- 
sten, gewiß außerordentlichen Überschwang angenehm?“, fragt der Dichter 
‚ — sie würde uns alsbald derart unerträglich werden, daß wir ihr schließlich 
We Hölle vorzögen, wenn deren Qualen nur abwechslungsreih wä- 
ren.“ Denn „mit Verzweiflung würden wir feststellen, daß in uns sich alles 
gewandelt hat, in ihnen nichts. Sie hätten nichts gelernt oder alles verloren. | 
Wir sähen nur ihre Fehler und Schwächen, mit Ausnahmeder Mut- 
ter, diein unseren nicht alt werdenden Kinderaugen | 
nichtsals Tugendenhatte...“ Und wenige Seiten später heißt 
es noch einmal: „DieWiederauferstehung derMütterwäre | 


en 


die einzige, die wir mit ungemischter, nie geschwächter 
Freude begrüßen würden!3.“ — Hiermit vergleiche man die Sätze Caros- 
sas in den „Geheimnissen eines reifen Lebens“, da er auf seine Eltern zu 
sprechen kommt: „Als Kind wäre man sich unehrerbietig vorgekommen, wenn 
man hätte älter werden wollen als der Vater oder die Mutter. Nun aber hab 
ich wirklich schon die Jahre überschritten, die den beiden gegönnt waren und 
langsam wandelt sich mein Verhältnis zu ihnen, besonders zum Vater. Ich 
vergesse zuweilen, daß ich ihm das Dasein verdanke und empfinde ihn mehr 
wie einen jüngeren Bruder, den eher ich beraten könnte als er mich, weil ihm 
meine Erfahrungen und Einsichten, eben meine Jahre fehlen. Mit der 
Mutter stehtesanders: ihr Wissen schwebt über der 
Zeit, und auf die großen Fragen des Herzens würde 
sieheute wieimmer dierechte Antwort geben..."i4 


13 M. Maeterlinck, Vor dem großen Schweigen. Deutsch von Friedrich v. Oppeln- 
Bronikowski (Berlin 1935) S. 157ff. Die zitierten Stellen S. 157. 160. 164; die Sper- 
rungen rühren von mir her. 

14 Hans Carossa, Geheimnisse eines reifen Lebens (Leipzig. Inselverlag. 1936) S. 23f. 
Die Sperrungen gleichfalls von mir. — Vgl. ferner auch T.S. Eliot, Die Cocktail 
Party. Eine Komödie, deutsch von Nora Wydenbruck (1951. Suhrkamp Verlag. 
Berlin u. Frankfurt a. M.) I. Akt, 3. Szene (S. 65), ein „Unbekannter Gast“ (d. i. 
der Psychiater Sir Henry Harcourt-Reilly) zu Edward (wo freilich das Mio 
völlig fehlt): 

Die zärtlichen Geister: Die Großmutter, | 
Der lebhafte Junggesellenonkel bei der Weihnachtsfeier, | 
Die geliebte Kinderfrau — alle, die Ihre Kinderjahre 
Mit Wohlbehagen, Frohsinn, Sicherheit erfüllten — 

Wenn sie wiederkehrten, wäre das nicht befremdlich? 

Was hätten Sie ihnen nach den ersten zehn Minuten noch zu sagen, 
Oder jene Ihnen. Es würde Ihnen schwer fallen, 

Sie als Fremde zu behandeln, aber noch viel schwerer, 

Zu tun, als wären Sie einander nicht fremd. 
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gen. Ursprünglich ist die Erd- und Muttergöttin androgyn, aber schon auf 


früher Stufe scheidet sie ihre männliche Teilkraft aus, die nunmehr verselb- 
ständigt als kleinere Gottheit, als ihr Sohn und zugleich als ihr männlicher 
Partner und Prinzgemahl neben sie tritt, während sie die weibliche Schöp- 
fungskraft als die (gemäß der weiblichen Anschauung der Welt) gewichtigere 
und bedeutsamere sich selber vorbehält. So kommt die religiöse Vorstellung 
der Mutter mit dem Kinde, dem Sohn auf, die auch die zahlreichen Idole, 
kleine Tonstatuetten der Mutter(göttin) mit dem (göttlichen) Sohn bezeugen. 
Die babylonische Ischtar erscheint mit Tammuz im Arm oder ihm die Brust 
reichend, wie schon die sumerische Göttin Inanna mit Dumuzi, und ebenso 
Isis mit ihrem kleinen Sohn Horus auf dem Schoß, eine der liebsten Vorstel- 
lungen der Ägypter und das Urbild der Jungfrau Maria mit dem Jesus- 
kinde1#*, 

Es gehören hierher aber auch die zahlreichen Göttinnen der altmediter- 
ranen Welt, die, selber in reifem, blühenden Alter stehend, mit einem kaum 
den Knabenjahren entwachsenen Gott verbunden erscheinen, wie die klein- 
asiatische Kybele mit Attis, Aphrodite mit Adonis, Demeter mit Triptolemos 
oder Iasion, Artemis mit Hyakinthos oder Irbos, die Diana von Aricia mit 
Virbius!5 u. a. m. — Vielleicht, daß eine spätere Zeit an der nahen Verwand- 
tenche (zwischen Mutter und Sohn) Anstoß genommen und darum diesen Zug 
unterdrückt hat. Für die orientalischen Völker gilt dies zwar nicht, da uns 
auch aus jüngerer geschichtlicher Zeit bei ihnen Geschwisterehen, Ehen zwi- 
schen Mutter und Sohn wie zwischen Vater und Tochter vielfach, besonders 
in Herrscherhäusern, bezeugt sind!®, wohl aber galten solche Verbindungen 
bei den Griechen, wie bei den Indogermanen überhaupt als Inzest, wie es 
schon in dem Staatsvertrag des Hethiterkönigs Suppiluliuma$ (ca. 1395—1355 
v. Chr.) mit seinem Vasallen Huggana$ von Haja$a (in Hocharmenien) $ 29 
heißt: „Der [eigene] Bruder darf die eigene Schwester (und) Kusine nicht 
(geschlechtlich) nehmen. Das (ist) nicht Recht. Wer aber so etwas (doch) tut, 
der bleibt in Hattu$a$ nicht am Leben, er stirbt17.“ 


Das Ursprüngliche ist auf jeden Fall, daß der männliche Partner der Göttin 
als ihr Sohn und Gemall in eins gedacht wird, wie es für Ischtar und Tam- 
muz die akkadischen Hymnen ausdrücklich bestätigen. Mutter und Sohn ver- 
einen sich, um das Leben der Welt zu schaffen, wobei zugleich die Grenzen 
der verschiedenen Bereiche zwischen Pflanze und Tier und Mensch aufgehoben 


14a Vgl. auch die sardische Bronzeplastik einer sitzenden weiblichen Figur mit einer 
kleineren männlichen Figur (doch wohl eher einem Kind als einem Erwachsenen) 
auf dem Schoß: Frühe Plastik aus Sardinien (Insel-Bücherei Nr. 641) Abb. 24. 

15 Franz Altheim, Griechische Götter im alten Rom (Gießen 1930) S. 122ff. 

16 Vgl. hierzu vor allem die Arbeiten von Ernst Kornemann o. Anm. 5. 

1? Vgl. Johannes Friedrich, Staatsverträge des Hatti-Reiches in hethitischer Sprache, 
II. Teil (Mitteilungen der Vorderasiatisch-Ägyptischen Gesellschaft 34, 1. Leipzig 
1930) S. 124f. 153f. 


dieser Kultur der ae u 
‚nerationen gänzlich fremd ist. Hier gibt es Kal ye | 4 
"Zukunft, sondern einzig und allein unmittelbare Gegenwart. Es = das wo) | 
'eindringlichste und eindeutigste Zeugnis für die statische, geschichtlose, ahi | 
storische Anschauung der Welt, die das Leben dieser urtümlichen Kulturen # 
beherrscht. Ei 
In Zusammenhang mit diesen altmediterranen Kulten, als ihre- nördlichste 

£ Ausstrahlung, muß auch der Kult der germanischen Göttin Nerthus ge- | 
sehen werden (Germania c. 40). Auch sie ist eine: Erd- und Muttergöttin. | 
Tacitus erwähnt nur sie, aber der Priester, der den Dienst der Göttin ver- 
sieht, ist der Repräsentant des männlichen Partners der Göttin, die Inkarna- 
tion des Gottes Ing, wie er in der altenglischen Überlieferung heißt, von 
dem sich die Ingwäonen herleiten und der uns als Yngvi, Yngvi-Freyr und 
Ingunar-Freyr in den späteren literarischen Quellen des Nordens als ihr Sohn 
bezeugt ist. Auch hier begegnen wir wieder der engen Verbindung von Mutter 
und Sohn, der ursprünglich, wie in den südöstlichen Kulten, mit der Mutter 
in ehelicher Gemeinschaft lebte. Diese Züge sprechen, was hier nicht näher 
begründet werden kann, für höchstes Alter; der Kult ist seiner ganzen Struk- 
tur nach nicht indogermanisch, er muß vielmehr bis in die vorindogermanische 
Zeit des Nordens, d. h. in die jüngere Steinzeit hinaufreichen. Man hat zwar 
öfter die Ansicht vertreten, daß diese schon indogermanisch gewesen sei, aber - 
dem steht die Tatsache entgegen, daß die Indogermanen, wo immer sie auf- 
treten, nirgends als Träger der Megalithkultur bezeugt sind. Der archäologi- 
sche Befund dürfte einwandfrei bestätigen, daß die Indogermanen erst gegen 
Ende der Steinzeit in den Nordischen Külturkreis eingedrungen sind!$ und 
daß sich die Indogermanisierung des Nordens im Lauf der Bronzezeit voll- 
zogen hat. So ist der Nerthuskult das bedeutsamste Zeugnis der weiblichen 
Anschauung der Welt, die einstmals auch im Norden geherrscht hat. 


a 


* | 


Der Einbruch der Indogermanen in die altbäuerlichen Kulturen Eurasiens, 
wie der der Semiten in den Alten Orient hat nicht zum wenigsten gerade 
auch die geistige Haltung dieser Länder in weitestem Sinne von Grund aus 
verändert und bestimmt — bis zum heutigen Tag. Es handelt sich hier um den 
Zusammenprall zweier geistiger Welten, dessen erschütternde Wirkung auf 
die Menschen jener Zeiten des Umbruchs man sich gar nicht tief und ernst 
genug vorstellen kann. Uralte geheiligte Glaubensüberlieferungen und Glau- 
benswerte gerieten ins Wanken und wurden jählings gestürzt. Mit besonderer 
Eindringlichkeit spiegeln sich diese Vorgänge in den „Eumeniden“ des Ai- 
schylos wider: Da richtet zu Eingang die Priesterin ihr Gebet vor allen 


'# Ich verweise hier nur auf die besonders eindringlichen und überzeugenden Aus- 
führungen von Ernst Sprochoff. Zur Entstehung der Germanen: Germanen und 
Indogermanen, Festschrift für Hermann Hirt (Heidelberg 1936) I, 255ff. 


F andern an Wale erste Zukunftskünderin, Urne Erde“, Nr die rn ; 
verfolgen Orest wegen des allerschwersten Frevels, den Er vorhellenische 


Welt kannte, wegen des Muttermordes —, demgegenüber der Gattenmord 
Klytaimestras viel leichter wiegt, denn Falkkt gleichen Blutes war der Mann, 
der ihr erlag“ (v. 605, vgl. auch v. 211ff.)... Auf der Höhe des Dramas je- 
doch erscheint Apollon, der männliche Gott, um den Muttermörder zu ent- 
sühnen und dem erstaunten Chor der Rächerinnen das neue, das WALEEIGIE 
Gesetz zu verkünden (v. 658ff.): 

Erzeugerin des Kindes ist die Mutter nicht, 

Wie man es glaubt, nur Nährerin des jungen Keims. 

Erzeugen kann allein der Vater: sie bewahrt 

Gleichsam ein anvertrautes Pfand und gibt es heil 

Dem Eigner wieder, wenn es nicht ein Gott zerstört. 

Mit dem Hinweis auf Athenes Geburt aus dem Haupte des Zeus sucht der 
Gott sophistisch zu erweisen, daß Vaterschaft auch ohne Mutter möglich ist: 
„Kein dunkler Schoß hat sie gebildet, und doch ist So herrlich sie geschaffen 
wie kein Götterkind.* — Ein Nachklang der Rede Apollons findet sich bei 
Euripides, wenn er im „Orestes“ den Helden der Tragödie zu Tyndaros, 
seinem Großvater mütterlicherseits, sagen läßt (v. 552ff., übersetzt von Hans 
v. Arnim): 

Mein Vater zeugte mich, dein Kind empfing mich 
Dem Fruchtland gleich, das fremde Hand besät!?. 
Ich schloß, den Stifter der Geburt verteid’gen, 
Sei höh’re Pflicht, als die Ernährerin. 

Es gibt auch sonst manche verwandte Äußerungen innerhalb der griechi- 
schen Überlieferung; so hat man u. a. auch an eine physiologische Theorie 
der Anaxagoras erinnert, die auch bei Aristoteles noch nachwirkt, wenn nach 
diesem die empfindende Seele des Kindes allein vom Vater stammt .. . Die 
allernächste und schlagendste — in der mir zugänglichen Literatur nicht ver- 
merkte — Parallele jedoch findet sich im altindishen „Mahäbhärata“, 
d. i. „dem Großen [Epos vom Kampf] der Nachkommen der Bharata“, worin 
es in einer genealogischen Strophe über die Eltern des Bharata, des Ahnherrn 
der berühmten Dynastie, heißt: „Ein Schlauch (bhasträ) nur ist 
die Mutter; aus dem Vater stammt der Sohn. Von wem 
man erzeugt ist, der ist man selbst“ (I, 95, 29f.), und an 
einer anderen Stelle des Epos (I, 74, 111), wo dieselben Strophen angeführt 
werden, wird ergänzend bemerkt: „Das Weib gebiert als Sohn seinen (= des 
Vaters) eigenen, in zwei zerlegten Leib“, also die Teilperson des Vaters?°. — 
Damit gewinnen die Worte Apollons noch wesentlich an Gewicht und Bedeu- 


19 Zur Gleichsetzung von Acker(furche) und Weib vgl. F.R.Schröder, Erce und 
Fjgrgyn: Erbe der Vergangenheit. Festschrift für Karl Helm (Tübingen 1951) 
S.25ff.; Mircea Eliade, Die Religionen und das Heilige. Elemente der Religions- 
geschichte (Salzburg 1954) S. 291ff. 

20 Johannes Hertel, Das indogermanische Neujahrsopfer im Veda (Berichte über die 
Verhandlungen der Sächsischen Akademie der Wissenschaften zu Leipzig. Philol.- 
histor. Klasse 90. Bd. 1938, 1. Heft) Leipzig 1938 S. 87. 


\ - als ein Üb 
EG Satzung und Lehre. 
Es ist die Sohnesidee, welche Er ganze a ne page 
Welt des Indogermanentums beherrscht?t. N 
Mit dem Anbruch des männlichen Zeitalters und seinem völligen Wandel 1 2 


? ‚der Anschauung war die bis dahin alles überragende Stellung der Mutter 
innerhalb der Familie auf das schwerste erschüttert, ja vernichtet. An die 
AR Stelle der engen Bindung des Sohnes an sie war nunmehr die ebenso feste 


des Sohnes an den Vater getreten. So war die Frau und Mutter des teuersten 
und liebsten, das ganz ihr ausschließliches Eigen gewesen war, des Sohnes 
beraubt. Und in dieser Verlassenheit blieb ihr niemand mehr als der leib- 
liche Bruder, der allein noch ihr Halt und Stütze sein konnte. Schon die ur- 
zeitlichen Kulturen kannten, wie wir gesehen haben, ein inniges Verhältnis 
zwischen Bruder und Schwester, aber in ihnen war es ja gerade der Sohn der 

} Schwester, welcher das Band zwischen den Geschwistern noch fester knüpfte, 
und nicht Vater und Sohn, sondern Oheim (und d. i. der Mutter Bruder) und 
Neffe standen sich am nächsten, waren im Leben wie in der Dichtung die 
treuesten Gefährten. Ganz anders gestaltete sich die Lage der Frau und 
Mutter in der neuen Zeit, so nahe sie sich auch auf einen ersten, flüchtigen 
Blick mit der früheren zu berühren scheint. Damals hatte die Schwester den 
Sohn und den Bruder, jetzt, nachdem ihr der Sohn genommen, nur noch den 
Bruder, ihn ganz allein. 

Die weibliche und die männliche Anschauung der Welt hat auh Sopho- 
klesin der „Antigone“ einander gegenübergestellt, freilich nicht als Zusam- 
menprall zweier Ideenmächte, wie es Aischylos getan hatte, sondern im Zu- 
sammenstoß zweier Menschen von Fleisch und Blut, der Heldin der Tragödie 
mit Kreon, dem König von Theben?. Selbstherrlich und herrisch, in seiner 
Haltung ganz an den römischen pater familias gemahnend, ist Kreon zugleich 
ganz und gar von dem Sohnesgedanken beseelt, wie es auch Haimon, seinem 
Sohn, gegenüber gelegentlich klar zum Ausdruck kommt in den Worten 
(v. 639ff.): 


Ja, so muß sichs verhalten, Sohn, in deiner Brust: 

Des Vaters Wort dein Führer — sein Gefolgsmann du! 
Deshalb ja beten Väter, daß im Haus um sie 
Aufwachse ein Geschlecht von Söhnen pflichtgetreu .. .? 


2 Vgl. F.R. Schröder, Der Sohnesgedanke in alter und neuer Zeit: Germ.-Rom. 


Monatsschrift 37. N. F. 6 (1956), 193ff. 

Zur Deutung der Tragödie vgl. Victor Ehrenberg, Sophocles and Pericles (Oxford 
1954). Ich kenne das Buch nur aus der Besprechung von Albin Lesky: Anzeigen 
für die Altertumswissenschaft 7 (Wien 1954), 141f., der kurz bemerkt, „daß die | 
Antigone ihren richtigen Platz erhält, Hegel (nun hoffentlich einmal endgültig): J 
abgelehnt und des Sophokles Protest gegen die Omnipotenz des absoluten Staates | 
richtig gehört wird“. [Soeben auch in deutscher Übersetzung bei C. H. Beck, Mün- 
chen 1956 erschienen. Korr.-N.] 


SER Tragödien, übertragen von Roman Woerner (Leipzig Inselverlag 1937) l 
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j als er später den Selbstmord Haimons, des einzigen Sohnes, erfähtt, 
bricht er in bitterste Selbstanklage aus, er ist bis ins innerste Mark getroffen — 


“und völlig vernichtet. a 

Antigone hingegen fühlt sich niemand so innig wie dem leiblichen Bruder : iz 

verbunden, dessen Leichnam sie, das Geheiß der Unterirdischen erfüllend, Be 
Kreons todandrohendem Verbot zum Trotz bestattet. Und also begründet und IB 2 


4 rechtfertigt sie ihr Tun (v. 898ff.): 

i Ich komme lieb dem Vater, dir lieb, Mutter, 

ir Und lieb auch dir, du brüderliches Haupt! / 
Denn als ihr starbt, hab’ ich mit eigner Hand euch 5 
Gewaschen, euch gekleidet, euch gespendet 

Auf euer Grab; nun ich auch dich betreute, 


Mein Polyneikes, ward mir das zum Lohn! 
Und hab doch recht getan, wo Einsicht spricht. 


Für keine Kinder, wär’ ich Mutter worden, 

Für keinen Gatten, dessen Leib verweste, 

Hätt’ ich, der Stadt nicht achtend, das vermocht. 
Um welcher Ordnung willen sag’ ich das? 

Starb mir der Gatte, gäb’s auch einen andern, 
Ein Kind — das schenkte mir ein andrer wieder, 
Doch wo der Tod Vater und Mutter nahm, 
Da kann kein Bruder abermals erblühen. 

Weil ich nach solcher Regel dich erkoren, 

Hab’ ich vor Kreons Richterstuhl gesündigt 
Und mich empört, o brüderliches Haupt!?* 


Man hat längst gesehen, daß Sophokles diese Begründung (v. 904ff.) einer 
von Herodot (III, 119) überlieferten persischen Erzählung entlehnt und nach- 
gebildet hat. Nach dieser hat König Dareios einen vornehmen Perser, namens 
Intapherues, samt allen seinen Kindern und Verwandten verhaften lassen 
wegen des Verdachts, daß er mit seinen Angehörigen eine Verschwörung 
gegen ihn geplant habe. Durch das ständige Weinen und Wehklagen der 
Gattin von Mitleid ergriffen, läßt der König ihr melden, er wolle ihr einen 
der Gefangenen überlassen, den sie selbst auswählen dürfe. Darauf ent- 
scheidet sie sich für ihren Bruder. Verwundert über diese Wahl, daß sie allen 
andern den Bruder vorgezogen habe, der ihr doch gar nicht so nahe stehe, 
wie ihre Kinder und der Gatte, erwidert die Frau: „König, einen Mann kann 
ich wiederbekommen, wenn der Himmel will, und auch andere Kinder, wenn 
ich diese verliere; aber da Vater und Mutter nicht mehr leben, kann ich einen 
Bruder auf keine Weise mehr bekommen .. .“2. 

Es ist verständlich, daß schon Goethe in der „Antigone“ die Einführung dieses 


24 Nach der Übersetzung der Antigone von Karl Reinhardt (Berlin o. J. Verlag Hel- 
mut Küpper) S. 5lf. R. Woerner hat in seiner Übertragung (s. vorige Anm.) die 
Verse 904—920 (zu Unrecht) als unecht ausgeschieden. 

25 Nachgebildet hat dies Motiv Karl Wilhelm Ramler in „Die Bruderliebe“ („An den 
König von Preußen Friedrich Wilhelm II. Im Julius 1789“, als dieser den Besuch 
seiner Schwester Friederike Sophie Wilhelmine empfing), mit ausdrücklihem Hin- 
weis in einer Fußnote auf Herodot. 
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DR für erziekie hielt, w wenn 
1827) bemerkt: „So kommt in der Antigone eine Stelle a 


ein Flecken erscheint, und worum ich vieles geben möchte, wenn ein tüchtiger 
__ Philologe uns bewiese, sie wäre eingeschoben und unecht. Nachdem nämlih 


die Heldin im Laufe des Stückes die herrlichsten Gründe für ihre Handlung 


ausgesprochen und den Edelmut der reinsten Seele entwickelt hat, bringt sie 


zuletzt, als sie zum Tode geht, ein Motiv vor, das ganz schlecht ist und fast 
an’s Komische streift... .“ Aber so befremdend uns auch die Verse gerade aus 
dem Munde der Antigone anmuten, so wird man sie deswegen doch nicht für 
eine jüngere Interpolation erklären dürfen. Ihre Einschaltung ist offenbar 
dem Bedürfnis des Dichters entsprungen, „die Handlungsweise Antigones 
auch verstandesmäßig zu rechtfertigen und auf eine allgemeine Norm zurück- 
zuführen“2®. y 

Auch die Altheia der Meleagersage entscheidet sich für die Brüder, gegen 
den eigenen Sohn. Als Meleager mit seinen Mutterbrüdern wegen des Kaly- 
donischen Ebers in Streit geraten war und sie erschlagen hatte, ergreift seine 
Mutter Altheia das sorgsam bewahrte Holzscheit, an dessen Dauer nach der 
Verkündung der Moiren das Leben des Sohnes hängt, und schleudert es rache- 
erfüllt ins Feuer, womit dem Helden sogleich das Leben entschwindet. — 


Trotz aller Andersartigkeit der Charaktere könnte man auch an die Gudrun 
des Alten Atliliedes der Edda erinnern, die in fester sippenmäßiger Bindung 
zu ihren burgundischen Brüdern steht, deren Ermordnung an Atli rächt und 
nicht davor zurückschreckt, selbst die eigenen Kinder zu schlachten und dem 
Gatten zum Mahle vorzusetzen. Die Kriemhild der jüngeren, deutschen Sagen- 
fassung hingegen übt für die Ermordung Siegfrieds grausamste Rache an 
ihren Brüdern und gibt damit das Reich der Väter, das Wormser Burgunden- 
reich zugleich der Vernichtung preis, bis sie, die välandinne, selbst durch das 
Schwert des greisen Waffenmeisters Hildebrand gerichtet wird .... Hierin 
berührt sich die deutsche Kriemhild mit jener Schwester der Horatier — Ca- 
mille nennt sie Racine in seiner Tragödie ‚Horace‘ — die, mit einem der 
feindlichen curiatischen Brüder verlobt, den Tod desselben bitterlich beklagt 
und dafür von dem siegreichen Bruder mit den Worten: „So möge jede dahin- 
fahren, die als Römerin einen Feind betrauert“, niedergestoßen wird (Livius 
I, 23—26). Racine läßt sie in leidenschaftlichste Verwünschungen ausbrechen, 
die in Roms Vernichtung gipfeln. Was Camille wünscht, vollbringt Kriem- 
hild, bis zum bitteren Ende. Beide stehen sie gegen die eigene Sippe. 

Man hat zwar im Hinblick auf die — für uns so befremdlichen — Ausführun- 
gen Antigones gemeint, es handle sich um eine bestimmte Volksanschauung, 
ein Rudiment aus längst vergangenen Kulturzuständen, das im fünften Jahr- 
hundert, wie Herodots Erzählung von der Witwe des Intaphernes beweist, 
noch lebendig war und stark empfunden wurde. „Wenn demgegenüber Ari- 


2° Max Pohlenz, Die griechische Tragödie II. Erläuterungen (Leipzig 1930), S.55; 
vgl. besonders auch Carl Robert, Oidipus, Geschichte eines poetischen Stoffes im 
griechischen Altertum (Berlin 1915) I, 332ff., II, 120f. 
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 stoteles diesen Grundsatz als ein änıotov bezeichnet, so ist das nur ein Zeichen 
dafür, wie schr sich in den dazwischen liegenden hundert Jahren die sozialen 


} 


Anschauungen geändert haben, wie viel von uraltem ethischen Erbteil inzwi- 
schen verloren gegangen und in Vergessenheit geraten ist*27. — Es dürfte aber 
doch fraglich sein, ob wir es hier wirklich mit „uraltem“ Erbe zu tun haben. 
In allen jenen Fällen liegt offenbar die Anschauung vor, daß nicht nur der 
Gatte nicht gleichen Geschlechtes mit der Frau ist, sondern auch die Kinder 
nicht, die sie ihm geboren. Einzig der Bruder ist ihres Geschlechtes und darum 


- steht die Pietät gegen ihn höher als alle übrigen Verpflichtungen und Bindun- 


gen. Dies spricht nicht für uralte Tradition etwa gar aus mutterrechtlichen 
Zeiten, in welchen die Bindung der Mutter, der irdischen Mutter gleich der der 
Muttergöttin, an ihren Sohn die allerheiligste war, von der sie sich nicht so 
leichthin lossagen konnte, wie es in jenen Überlieferungen der Fall ist. — Dar- 
um möchten wir in ihnen am ehesten „Mythen des Übergangs“ 
sehen, Symbole einer Zeitenwende, da die weibliche Welt von einer männ- 
lichen abgelöst wird. 


+ 


Die Worte Apollons in den „Eumeniden“ sind, wie die Verse des „Ma- 
häbhärata“, Ausdruck der unbedingten Vorherrschaft des männlichen Ele- 
ments. Von einer Gleichberechtigung der Geschlechter, von der eine ideali- 
sierende Indogermanenforschung so oft zu träumen liebt, kann keine Rede 
sein. Hart, aber zutreffend urteilt z. B. Otto Schrader: „Die indogermanische 
Frau war ganz einfach ein Geschöpf zweiter Ordnung. Als solche wird sie 
vom Manne angesehen, als solche betrachtet sie sich selbst und sieht die Be- 
handlung, die ihr zuteil wird, wenn sie nicht alles Maß übersteigt, als die 
natürliche Ordnung der Dinge an“2®. Es sei nur beispielsweise erinnert an die 
Witwenverbrennung®, an die Bedeutungsentwicklung von griech. öeonötng 
„Hausherr“ (altind. däm-pati, dass., idg.* dem-s-poti) zum „unumschränkten 
Herrscher“, zum „Despoten“, oder an die absolute Gewalt des römischen 
pater familias, auch über den erwachsenen Sohn, der, selbst wenn er Konsul 
geworden, unbedingt dem Willen des Vaters unterstand?® u. a. m. Selbstver- 


27 (©. Robert, aaO. I, 333. 


28 Q). Schrader, Sprachvergleichung und Urgescichte? II, 2 (Jena 1907) S. 351. 

® Vgl. Heinrich Zimmer (der Ältere), Altindisches Leben (Berlin 1879) S.328ff.; 
Schrader-Nehring, Reallexikon der indogermanischen Altertumskunde? Il. s. 
Witwe; J. Hoops, Reallexikon der germanischen Altertumskunde IV. s. Witwe; 
Albert Kiekebush, Das Königsgrab von Seddin (Augsburg 1928) S.24ff. Durch 
die zahlreichen Zeugnisse bei den verschiedensten indogermanischen Stämmen wird 
die ältere Annahme hinfällig, daß die Witwenverbrennung bei den Indern „durch 
die Biegung eines Häkchens“ im Rigveda X, 18, 7 (agn? statt agre) „eingefälscht“ 
sei; so z. B. Paul Deussen, Allgemeine Geschichte der Philosophie I, 1: Allgem. 
Einleitung und Philosophie des Veda bis auf die Upanishads 2. Aufl. (Leipzig 
1906) S. 77. 

s Vgl. ER Kornemann, Römische Geschichte I (Kröners Taschenausgabe Bd. 132. 
Stuttgart 1938) S. 7. 
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eine innige Liebe zwischen ihm ‚at 


schildert, aber die rechtliche Stellung der Frau, ihre grundsätzliche sozial 
Einschätzung wird hiervon nicht berührt. Und diese untergeordnete Stell 
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der Frau bleibt weitgehend auch in den eigentlich geschichtlichen Zeiten be- 


stehen, z. T. bis in die Gegenwart hinein, so insbesondere auf dem Balkan, 


etwa in Montenegro, wo der kriegerische Geist der Bergvölker die patriarcha- 
lische Potestas des Mannes gar zu Misogynität gesteigert hat, die freilich oft _ 


nur Fassade ist und eine große, wenn auch unausgesprochene Hochachtung vor 


der Frau nicht ausschließt31. 

Aber man halte dazu auch gelegentliche Äußerungen Wilhelms v. Humboldt, 
welche in seltsam krasser und geradezu abstoßender, wahrhaft „despotischer“ 
Weise die völlige Unterordnung des Weibes fordern, so in dem Brief an 
Johanna Motherby aus Wien, den 24. April 1813: „... diese Liebe besteht 
darin, daß das Weib ganz aufgehe in den Mann und gar keine Selbständig- 
keit habe als seinen Willen, keinen Gedanken, als den er verlangt, keine 


Empfindung, als die sich ihm unterwirft; und daß er vollkommen frei und 


selbstkräftig bleibe und sie ansehe als ein Teil von sich, als bestimmt für ihn 
und in ihm zu leben. Die Menschen, denen dies Träume und Ungereimtheiten 
scheinen, würden darin von seiner Seite Härte, von ihrer Unterdrückung fin- 
den; vielleicht auch haben sie recht... .“ Und in einem Sonette heißt es32: 


Das Weib muß dienen und gehorchen, scheiden 
von jeder eignen Lust und sonder Klage 
im sauren Dienst der Stirne Schweiß vergeuden. 
Vergiß es nie: zu dulden und zu lieben 
den, dem sie dienet, ist das Weib geboren; 
denn sie ist nicht zum Glück nach eignen Trieben, 
zu fremden Vorteils Werkzeug nur erkoren. 


Ist es innere Wesensverwandtschaft, daß wir solche Äußerungen gerade aus 
dem Munde Wilhelms von Humboldt vernehmen, des entschiedensten Ver- 
künders antiken Geistes und athenischer Kultur, welche der Frau und Gattin 
keinerlei Einfluß einzuräumen bereit war? Eher ist es doch wohl protestantisch- 
patriarchalisches Erbe, letzte Steigerung und Übersteigerung protestantischen 
Vatergeistes. 

Im Gegensatz zur Klassik tritt in der Romantik die Frau wesentlich stärker 
hervor, und fast wie eine Antwort, eine Entgegnung auf die Worte Apollons 


#1 Vgl. Gerhard Gesemann, Heroische Lebensform, Zur Literatur und Wesenskunde 
der balkanischen Patriarchalität (Berlin 1943) S. 161. 

#2 W. v. Humboldt’s Gesammelte Schriften, hrsg. von der Kgl. Preußischen Akademie 
der Wissenschaften I. Abt. Werke, herg. von Albert Leitzmann 9. Bd. (Berlin 1912) 
S. 81; vgl. dazu A. Leitzmann, W. v. Humboldt’s Sonettdichtung (Bonn 1912) S. 20; 
ferner Paul Kluckhohn. Die Auffassung der Liebe im 18. Jahrhundert und in der 
Romantik? (Halle-S. 1931) bes. S. 258ff. 
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in den „Eumeniden“, über die Jahrtausende hinweg, wie eine Rückkehr zu 


4 


E 


' dem mütterlichen Grund muten Sätze an, die sich in den Aufzeichnungen des 


Physikers der Romantik, Johann Wilhelm Ritters, finden, wie diese: „Der 
Mann entbindet nur. So stolz sei er nicht, zu glauben, sein Kind sei seine 
Frucht. Er gibt allein dem Weibe ihre Natur zurück, er löst die Fesseln der 
Frau, und treibend gebietet die Erde durch sie. Sie ist die Fortsetzung der Erde. 
Der Mann ist der Fremde, die Frau das Einheimische auf Erden. Sie zu ehren 
ist sein Geschäft. Es ist daher nichts schrecklicher als einseitige Unterwürfig- 


- keit des Weibes; es heißt von ihrer Seite, der Erde ihr Recht vergeben. Man 


liebt nur die Erde, und durch das Weib liebt uns wieder die Erde. Darum 
findest du in der Liebe aller Geheimnisse Enträtselung ....“ Und ein ander- 
mal: „Daß das Weib das Gebärende in der Natur ist, zeigt die höhere Stufe 
an, auf der es steht. Das Weib eigentlich ist die letzte Grenze der Erde, und 
der Mann steht durchaus eine Stufe tiefer“3®. — Oder wie Friedrich Schlegel 
in aphoristischer Prägnanz sagt: „Nur um eine liebende Frau her kann sich 
eine Familie bilden“3#. 


Völker, die Geschichte machen, wie insbesondere die Indogermanen, ent- 
wickeln ein geschichtliches Denken, d. h. ein Denken in der Zeit — mag es ein- 
zelnen von ihnen auch wieder verloren gehen, wie den Indern unter dem 
Einfluß der den arischen Eroberern an Zahl weit überlegenen älteren Bevöl- 
kerung und deren entgegengesetzter Geistesstruktur. Zusammen mit dem Den- 
ken in der Zeit geht auch die Ausbildung des Ahnengedankens. Vielleicht 
sollte man den Ahnenkult schärfer, als es gemeinhin geschieht, von der Toten- 
verehrung abheben und jene Bezeichnung auf die Fälle beschränken, wo es sich 
um die Vorstellung einer wirklichen Abfolge der Geschlechter handelt, wenn 
auch gewiß immer wieder mit Überschneidungen und Vermischungen gerech- 
net werden muß. Der Totenkult, der mit den alljährlichen Fruchtbarkeitsriten 
in engstem Zusammenhang steht, bleibt sich ewig gleich. „Geburt und Grab, 
ein ewiges Meer.“ Dauernd mehrt sich die Zahl der Toten, wie dauernd auch 
neues Leben aus dem Schoß der Erde hervorgeht, aber die Toten bleiben eine 
kollektive Schar gefürchteter oder segenspendender Dämonen und Kräfte. Der 
Ahnenkult hingegen, sei es der eines Stammes oder der einer Sippe, hat indi- 
viduelle Züge, und er ist nicht etwas für alle Zeit feststehendes und starres, 
sondern stetem Wandel unterworfen, schon weil immer neue Geschlechter, 
Generationen mit Sterben und Tod in die Reihe der Ahnen eingehen. 


Wie die Gleichheit der Vorstellungen bei den verschiedenen indogermani- 
schen Stämmen lehrt, reicht die Ahnenverehrung bis in die ihnen allen gemein- 


33 J. W.Rıtter, Fragmente aus dem Nachlaß eines jungen Physikers, ausgewählt von 
Friedrich v. der Leyen (Inselbücherei Nr. 532. Leipzig 1938) S. 54. 

3 Fragmente (Ideen Nr. 126): Friedrich Schlegel, Kritische Schriften, herg. von Wolf- 
dietrich Rasch (München 1956) S. 100. 


) Zei u er 
hnen herrschende Form des Ku 
erstreckt sich jeweils nur auf die letzten drei Generationen, auf 


der seinen Namen von zoıtonsrwg (= neönannog) „Urgroßvater“ hat. In die- 


sem Wort spricht sich die Verehrung der Ahnen durch drei Generationen | 
aus, womit auch das ausdrückliche Zeugnis des Redners Isaios (VIII, 32) über- 


einstimmt: „Vorfahren (yoveic) sind Mutter und Vater, Großvater und Groß- 


mutter sowie deren Mutter und Vater; denn jene sind der Anfang des Ge- N 
schlechtes“, sowie ein anderer Beleg: „rgırondrogeg heißen bei den einen die 


vater und Urgroßvater, wozu gelegentlich noch der Gentilheros als 3egrün- 
der der Familie tritt. So erklärt sich u. a. der Kult der Tritopätores in Athen, 


Urahnen des Geschlechtes, bei den andern die dritten vom Vater an, was man 


sonst noönannoı nennt.“ Eben diesen drei „Vätern“ (altind. pitäras), Vater, 5 
Großvater und Urgroßvater, gilt auch im indischen Ritual die Verehrung, und 


zwar nu rihnen wird nach dem Gesetzbuch der Manu (IX, 186), das in Klößen 
(altind. pinda®®) und Wasser bestehende Ahnenopfer dargebracht: „Für dreie 


ist das Wasser zu spenden, bei dreien ist der Kloß am Platz; der vierte [:Nach- 
komme] bringt die dreie [:firda] dar“, und bezeichnend der Schlußsatz: „den 


fünften geht es nichts mehr an“, d. h. nicht mehr und nicht minder, als daß sich 
mit jeder Generation die Reihe der Verehrung heischenden Väter um ein 


- 


Glied nach vorne verschiebt. Ihr Kult ist also nicht ein für allemal feststehen- 


des, sondern in stetem Fluß und Wandel begriffen. Ganz ähnlich liegen die 
Verhältnisse bei den Slawen”, und daß auch die Germanen die gleiche Form 
der Ahnenverehrung gekannt haben, dürfte allein schon die dem griechischen 
zoıtondtwp genau entsprechend altenglische Bezeichnung pridde feder für 
den „Großvater“ beweisen. 


Aber noch ein weiteres verdient Beachtung. Der Kult der Tritopatores mit 
seiner Dreigliedrigkeit hat sein Analogon im mythischen Stamm- 
baum, der gleichfalls drei Generationen umschließt. Er tritt uns in den 
Ursprungssagen der verschiedenen indogermanischen Völker, so der Iranier, 
der Skythen, der Griechen und der Germanen entgegen und ist, wie der 
Ahnenkult, fraglos aus der gemeinsamen Urzeit ererbt. In seiner ursprüng- 
lichen Gestalt, die sich teils rein erhalten hat, teils aus der Überlieferung mit 
Sicherheit zu erschließen ist, gliedert er sich in drei Stufen oder Generationen®s: 


> Vgl. zum Folgenden u. a. Schrader-Nehring, Reallexikon der indogermanischen 

Altertumskunde? I s. Ahnenkult, II s. Vorfahren; Friedrich Pfister, Die Religion 

der Griechen und Römer, mit einer Einführung in die vergleichende Religions- 

wissenschaft (Leipzig 1930) bes. $ 96ff. S. 136ff.; ferner Kurt Ranke, Indogerma- 

nische Totenverehrung Bd. I: Der 30. und 40. Tag im Totenkult der Indogermanen 

(F. F. Communications N:o 140) Helsinki 1951; auch Derselbe, Rosengarten, Recht 

und Totenkult (Hamburg o. J. Hansischer Gildenverlag). 

Das altindische Wort ist austroasiatischen Ursprungs, vgl. Manfred Mayrhofer, 

Neue Literatur zu den Substraten im Altindischen: Symbolae B. Hrozny (Prag) 

Bd. V, S. 368. 

#7 Vgl. Schrader-Nehring, aaO. I, 21. 

® Vgl. F.R. Schröder, Germanische Urmythen: Archiv für Religionswissenschaft 35 
(1938) bes. S.233ff.; Derselbe: Mythos und Heldensage: Germ.-Rom. Monats- 
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Himmelsgott 
Halb-Gott 


drei Söhne 

Des näheren besagt es: Der Hoch- oder Himmelsgott3® erzeugt den „ein- 
geborenen“ Sohn (uovoyevng), der zwischen der göttlichen (himmlischen) und 
der menschlichen (irdischen) Welt stehend, als „Halb-Gott“ und d. h. zugleich 
als „Halb-Mensch“ — wahrer Gott und wahrer Mensch in eins — als Götter- 
sohn, Gott der zweiten Generation oder Urmensch, was alles das gleiche meint 
(wie auch der Heros der Griechen) an beiden Reichen teilhat und der vom 
Vater auf die Erde gesandt als „Mittler“ die Verbindung zwischen Himmel 
und Erde herstellt. Er zeugt seinerseits drei Söhne, welche die Ahnherren 
der drei Teilstämme des betreffenden Gesamtvolkes werden“. Um die Men- 
schen außerhalb des eigenen Volkstums, der Heimat, um die „Un-heimlichen“, 
kümmert man sich nicht, sie zählen nicht mit. 

Das früheste germanische Zeugnis des „mythischen Stammbaums“ ist be- 
kanntlich die germanische Ursprungssage im 2. Kapitel der „Germania“. Er 
findet sich weiter im nordischen Audhumla-Mythos und in Lokis Stammbaum, 
die beide in der Snorra Edda überliefert sind, und schließlich auch in der Ur- 
sprungssage der Insel Gotland, die uns die Gutasage bewahrt hat‘!. Von einer 
näheren Erörterung dieser Überlieferungen müssen wir hier absehen; doch 
einige Punkte seien kurz vermerkt. Nur der Stammbaum Lokis weist die oben 
angegebene, gewissermaßen „klassische“ Form des mythischen Stammbaumes 
auf“. In der taciteischen Überlieferung sind die drei Generationen um eine 


schrift 36. N.F.5 (1955) bes. S. 10ff. Derselbe, Hera: Gymnasium 63 (1956) bes. 
S.69ff. (Der Heros); Ders., Indra, Thor und Herakles: Zeitschrift für Deutsche 
Philologie 76 (1957), 1ff. — Eingehend habe ich das Problem in einer noch un- 
veröffentlichten Abhandlung („Göttersöhne“) behandelt. 
3 Der Hoch- oder Himmelsgott ist, wie die Erdgöttin der mutterrechtlichen Kulturen, 
ursprünglich androgyn; erst auf junger Entwicklungsstufe wird ihm die Erdgöttin 
als weibliche Partnerin beigesellt, mit der er sich in „heiliger Hochzeit“ verbindet. 
— Gänzlich verfehlt ist, was ich hier nicht näher begründen kann, der „Stamm- 
baum zur idg. Theogonie und Götterfamilie“, den Karl Schneider, Die germani- 
schen Runennamen, Versuch einer Gesamtdeutung. Ein Beitrag zur idg./germ. 
Kultur- und Religionsgescichte (Meisenheim am Glan. 1956) S. 357 aufstellt. 
Vgl. auch die Dreizahl der dorischen Phylen, sowie lat. tribus, was ursprünglich 
Stadt-„Drittel“ bedeutet. — Wenn dagegen Athen in ältester Zeit in vier alt- 
ionische gentilizische Phylen gegliedert war, die Kleisthenes bei seiner Neuordnung 
des Staatswesens nur, aber immerhin bezeichnenderweise in ihrer sakralen Bedeu- 
tung bestehen ließ, so ist diese Vierzahl sicher altmediteranen Ursprungs; vgl. zur 
„tetrassischen Raumgliederung“ Leo Frobenius, Vom Kulturreich des Festlandes 
(Berlin 1923) S. 80ff.; auch F.R.Schröder, Die Platane am Ilissos: Germ.-Rom. 
Monatsschrift 35. N. F. 4 (1954), bes. S. 84ff. Hierzu stellt sich auch die Roma 
quadrata; in Rom haben sich also die (letzthin idg.) Dreizahl und die mittelmeeri- 
sche (etruskische) Vierzahl gekreuzt. 
41 Vgl. F.R. Schröder, Germ. Urmythen S. 204ff. 
42 Über die Loki-Gestalt habe ich in ciner (gleichfalls noch ungedruckten) Unter- 
suchung eingehend gehandelt. 
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a Tuisto (der , 
ter“) und Mannus (der „[erste] Mann, Mensch“) nur Varianten des Gottes 
Ri der zweiten Generation sind. Das gleiche gilt vom Audhumla-Mythos: Aud- 

A humla (: die kuhgestaltige Erdgöttin) — Buri — Borr — Odin, Vili, Ve,wo 
[) Buri und Borr ursprünglich ebenfalls identisch sind“. Vor allem aber weichen, | 
> abgesehen von Lokis Stammbaum, die germanischen Überlieferungen, auch 
| die gotländische Ursage, darin von dem Schema ab, daß in der ersten Gene- 
ration an die Stelle des Himmelsgottes die Erdgöttin getreten ist. Hier maht 
sich das schon früher vermerkte Nachwirken der vorindogermanischen Zeit 
des Nordischen Kulturkreises geltend, in welcher die Muttergöttin den domi- 
nierenden Rang innegehabt hat. Mit der Indogermanisierung des Nordens 
tritt eine Vermischung der religiösen Vorstellungen, der neuen Herren mit 
denen der eingesessenen Megalithbevölkerung ein. Es vollzieht sich zwar all- 
mählich eine Vermännlichung des Glaubens, die sich überall, wo die Indo- 
germanen erscheinen, beobachten läßt — besonders deutlich in Indien und 
Griechenland — und die Erd- und Muttergöttin konnte von den männlichen 
Gottheiten wohl zurückgedrängt, niemals jedoch gänzlich verdrängt werden, ' 
zumal ja auch die Indogermanen sie bereits in ihr Pantheon aufgenommen hat- 
ten. Und so ersteht sie allem zum Trotz auch in späten und spätesten Jahr- 
hunderten der germanischen Zeit immer wieder in alter Macht und Herr- 
lichkeit#. 

Die weibliche Anschauung der Welt ist an die Erde gebunden, wie auch die 
vornehmliche Verehrung der „Mutter Erde“ bekundet. Sie ist somit „von dieser 
Welt“, ist räumlich, flächenhaft — was freilich alles andre als Mangel an 
seelischer Tiefe besagen will. Die mutterrechtlichen Kulturen kennen keinen 

„mythischen Stammbaum“. Das ist schon durch die eheliche Verbindung der 
Muttergöttin mit dem eigenen Sohn ausgeschlossen. Die Erd- und Mutter- 
göttin und ihr Sohn sind zugleich die göttlichen Repräsentanten des Wachhs- 
tums und der Jahreszeiten — die Jahreszeiten wechseln, aber jedes Jahr ist | 
dem anderen gleich, alljährlich vereint sich die Göttin mit ihrem Sohn, all- 
jährlich werden Tod und Auferstehung des Wachstumsgottes gefeiert, jedes 
Jahr gleich in alle Ewigkeit. Es ist eine zeitlose Gemeinschaft des Raumes. 


Anders die männlithe Anschauung. Der Raum weitet sich; zur Erde kommt 
der Himmelsraum hinzu und mit ihm die uranischen Götter. Die Vertikale 
wird wichtiger als die Horizontale. Aus den himmlischen Bereichen steigt der 
Sohn des höchsten Gottes auf die Erde herab. Er wird somit zu einer histori- 
schen Persönlichkeit, sein Abstieg auf die Erde ein als geschichtliche Tatsahe 
geltendes und geglaubtes Ereignis der Urzeit. Und von ihm, dem „Halb- | 
Gott“ und „Urmenschen“, dem „Gott der zweiten Generation“ und seinen . 


4% Mannus und Borr zu „Himmels“göttern zu pressen, wie es Karl Schneider, aaO. 
S. 2498. 254f. will, ist eine bare Unmöglichkeit! 

“ Vgl. hierzu F.R. Schröder, Ursprung und Ende der germanischen Heldendichtung: 
Germ.-Rom. Monatsschrift 27 (1939), bes. S. 357ff. 
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Es ist immer wieder ein Denken in der Zeit. 


Auch ein weiterer Zug bestätigt es. Es war einmal — so könnte man be- 


ginnen, sind doch Mythos und Märchen mannigfach verwandt — in unvor- 
denklichen Zeiten, da war der Himmelsgott allein in der Welt, allein und ein- 
sam, niemand weiß, durch wie.lange Jahrtausende hindurch. Einst aber kam 
ihm das Verlangen, wie es die indische Spekulation der Brähmanazeit Prajä- 
pati, den „Herrn der Geschöpfe“, sagen läßt: „ich will mich fortpflanzen, will 
vielfach sein.“ — So zeugte auch der Himmelsgott einen Sohn. Wuchs dieser 
heran in weiteren Jahrtausenden? oder, wie es von manchem Göttersohn und 
manchem Helden heißt, in Tagen und Stunden? ..... Jedenfalls bedeutet die 
Geburt des Sohnes den entscheidenden Wendepunkt: der Hochgott zieht sich 
nunmehr aufs Altenteil zurück und überläßt seinem jugendlichen Sohn alle 
weitere Wirksamkeit. Eine neue Weltperiode bricht damit an: das Zeitalter 
des Sohnes. Nach den Mythen vieler Völker ist es erst Er, welcher die Erde 
und die Menschen und alles sonstige Leben auf Erden erschafft. Der Vater 
indessen lebt in Weltenferne, man weiß nichts näheres mehr von ihm und man 
kümmert sich im allgemeinen auch nicht mehr um ihn; er lebt gewissermaßen 
im Ruhestand, — ein ‚deus otiosus‘. 

Dergleichen kennen die mutterrechtlichen Kulturen nicht. Die Vorstellung 
der Erd- und Muttergöttin als einer ‚dea otiosa‘ ist ihnen gänzlich fremd, ja 
unvorstellbar. Niemals trennen sich in ihnen Mutter und Sohn, sie wirken 
vereint, unablässig und zeitlos, gestern wie heute und morgen, immerdar.... 
Hingegen der Inder tut es im Alter gewissermaßen dem Hochgott gleich®. 
Wenn die Söhne herangewachsen sind und Frauen bekommen haben, über- 
nehmen sie in Unterhalt und Fortpflanzung der Familie die Rolle des Vaters 
mit frischen Kräften, während dieser auf Heim und Welt verzichtet und sich 
aus dem Bann der Welt löst, der zu genügen doch die heilige Pflicht der ersten 
Hälfte seines Lebens gewesen war. Er tritt den Gang in den Wald zum Stande 
des „im Walde Weilenden“ (vana-prastha) an, den Gang „ins Unbeschwerte, 
Losgelöste: in Wildnis und Einsamkeit“, um sich fortan ungestört der Be- 
schauung hinzugeben. 


45 Vgl. Heinrich Zimmer, Maya, der indische Mythos (Stuttgart 1936) S. 277£. 


BESPRECHUNG 


Jan de Vries, Altgermanische Religionsgeschichte Band I. 2., völlig neu be- 
arbeitete Auflage (Grundriß der germanischen Philologie, begr. von H. Paul, 12, 1) 
Berlin 1956. Walter de Gruyter & Co. 8° XLIX, 505 S. Pr. GzIn. 44.— DM. 


Dieses Standardwerk der germanischen Religionsgeschiichte ist in erster Auflage in 
2 Bänden 1935 und 1937 erschienen. Bereits im letzten Weltkrieg erwies sich eine 
zweite Auflage als notwendig, die aber infolge vieler widriger Umstände nicht zur 
Ausgabe gelangte. Erst jetzt konnte sie nach abermaliger tiefgreifender Umarbeitung 


=; e unendliche Kette der Geschlechter, die einander ab- 
 lösenden Generationen durch die Jahrtausende bis in die fernste Zukunft hin. _ 
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erscheinen. Der vorliegende I. Band enthält ein fas vollständiges b 


Verzeichnis und behandelt sodann in 9 Kapiteln folgende Probleme: allge 
örterungen; die Quellen der germ. Religion; Geschichte der Forschung; i 
 schichtlichen Perioden; die Umwelt der heidnischen Germanen; die religiösen .d 

Er lagen des Menschenlebens; Seelen, Geister und Dämonen, Schiksalsmächte; Macht 

und Kraft; das Heilige und die Kultformen. ik 

Schwergewicht und Ziel des Werkes liegen selbstverständlich in der Ausbreitung 
und Darstellung der germanischen Überlieferung, und hier muß man dem Verf., 
mag man auch manches anders beurteilen, uneingeschränktes Lob speriden. Das ge- 
samte Material ist klar und übersichtlich gegliedert, kritisch gesichtet und mit reichen 
Anmerkungen versehen, welche die Stoffbeherrschung und umfassende Literatur- 
kenntnis des Verfassers bezeugen. So wird die Darstellung in dieser durchgreifenden 
Neubearbeitung auch weiterhin das führende Werk bleiben, das einer besonderen 
Empfehlung eigentlich kaum mehr bedarf. Hoffentlich folgt der 2. Band bald nach, 
der auch ein Gesamtregister zu beiden Bänden bringen soll. 

Der Verfasser ist zwar bestrebt, den bei den verschiedenen germanischen Stämmen 
vorkommenden Sondererscheinungen die volle Aufmerksamkeit zu schenken, aber sein 
Hauptziel ist doch (im Gegensatz zu K. Helm) mit Recht „die gemeingermanischen 
Züge herauszuarbeiten und, wenn möglich, als Fortsetzung und Weiterentwicklung 
indogermanischer Religionsformen nachzuweisen“ (S. 11). Wenn er weiterhin (S. 23f.) 
betont, die Forschung sei immer geneigt vertikale Linien zu ziehen; wir müßten 
aber versuchen, „uns an wagrechten Linien zu orientieren“, so hat auch dies ge- 
wiß durchaus seine Berechtigung. Aber mir scheint, daß er hierüber die Bedeutung 
der vertikalen Linien und die Möglichkeit, auch innerhalb der germ. Religion Schichten 
zu erkennen, stark unterschätzt. Es hängt das u. a. mit seiner skeptischen Beurteilung 
des Indogermanenproblems zusammen. Dieses kann hier natürlich nicht näher erörtert - 
werden, aber so viel möchte ich wenigstens sagen, daß es m. E. ausgeschlossen ist, die 
„Urheimat“ der Indogermanen im Nordischen (und d. h. nachmals germanischen) 
Kulturkreis zu suchen. So wenig greifbar auch ihre Ursprünge bislang sind, sie müssen 
aus dem ferneren oder näheren Osten stammen, von wo sie etappenweise gen Westen 
und Nordwesten vorgedrungen sind. Nirgends sind sie, wo sie auftreten, als Schöpfer 
von Megalithbauten bezeugt, und so muß auch die jüngere Steinzeit des Nordens, 
deren enger Zusammenhang mit der westeuropäischen Megalithkultur nicht bezweifelt 
werden sollte, vorindogermanisch sein. Sehr lebendig und eindringlich schildert z. B. 
E. Sprockhoff (Hirt-Festschrift I. 1936. S. 255ff.) den Einbruch der Streitaxtleute, 
eines sicher idg. Teilvolkes, in den Nordischen Kulturkreis gegen Ende der j. Steinzeit. 

Es ist nun aber auch keineswegs so, wie de Vries (S. 11) behauptet, daß die Ver- 
treter dieser Ansicht „glauben, daß einmal in Nordeuropa eine primitive Urbevöl- 
kerung ansässig gewesen sei“, welche dann von den Idg. unterjocht worden sei. Die 
Megalithkultur muß vielmehr verhältnismäßig hoch gewesen sein, vielleicht (oder gar 
wahrscheinlich) höher als die der einbrechenden idg. Horden, wie es für die vorgrie- 
chische altmediterrane Kultur sicher ist. Ihr voraus liegt freilich eine wirklich primitive 
Bevölkerungsschicht, die der Jäger und Sammler, der älteren und mittleren Steinzeit. 
Daß hier Wissenschaften „wie die Rassenbiologie, die Archäologie und die Vorge- 
schichte“ ein gewichtiges Wort mitzureden haben, ist selbstverständlich, aber daß „nur“ 
diese Antwort geben können und der Religionsforscher „sich ihren Entscheidungen zu 
fügen“ habe (S. 11), muß ich bestreiten. Im griechischen Raum, wo die Dinge zwar 
wesentlich günstiger liegen, heben sich die voridg. und die idg. religiöse Schicht struk- 
turell deutlich voneinander ab, und das gleiche gilt m. E. auch für die germanische - 
Religion. So halte ich (mit andern) den Wanenkult nach wie vor für sicher voridg. 
und strukturell von den idg. Elementen der germ. Religion wesenhaft verschieden, 
im Gegensatz zum Verf., der $. 471 immerhin den voridg. Ursprung des Nerthuskultes 
offen läßt. 

In meinem Buch „Skadi und die Götter Skandinaviens“ (Tübingen 1941) — vgl. 
auch die knappe Zusammenfassung in der 2. (de Vries entgangenen) völligen Neu- 
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bearbeitung meines Abrisses der germ. Religion in C. Clemen, Die Religionen der Erde 


(München 1949) — habe ich die idg. und die megalithische Schicht herauszuarbeiten 
versucht, denen eine hocharchaische, schwerer faßbare, arktische (oder wie man sie 
nennen will) noch vorausliegt. Eine willkommene Stütze dieser These darf ich darin 
erblicken, daß J. Weisweiler in verschiedenen Arbeiten (Die Kultur der irischen 
Heldensage: Paideuma IV. 1950; Voridg. Schichten der irischen Heldensage: Zs. f. 
Celt. Philologie 24. 1953) für die irische Kultur, z. T. mit Bezugnahme auf meine 
Skadiarbeit, die gleiche Schichtenfolge (: Hirsch-, Stier- und Pferdekult) überzeugend 
nachgewiesen hat. — Mit alledem soll die hohe Bedeutung der germ.-idg. Linie 
keineswegs herabgemindert werden, nur daß man sie nicht ausschließlich gelten lassen 
darf. Ich habe selbst diese Linie in mehreren (dem Verf. bei der Drucklegung noch 
nicht bekannten) Arbeiten der letzten Jahre nachdrücklich betont, vgl. Eine idg. Lied- 
form: GRM.N. F. 4 (1954); Das Hymirlied: Arkiv f. nord. fil. 70 (1955); Indra, Thor 
und Herakles: Zs. f. Deutsche Phil. 76 (1957). Aber auch nicht alles, was man ver- 
gleichend als gemeinidg. religiöses Erbgut erschließen kann, ist deswegen spezifisch 
idg.; manches davon reicht sicher in weit tiefere Schichten, alteuropäische und 
eurasische, zurück; vgl. zu diesem Problem etwa W. Kirfel, Die vorgeschichtliche Be- 
siedelung Indiens: Saeculum VI (1955) bes. S. 170 ff.; an dem Einzelbeispiel der 
„tanzlustigen Alten“ habe ich es GRM.N. F. 1 (1951) aufgezeigt. Während de Vries 
sich im allgemeinen dem volkskundlichen Material gegenüber immer noch allzu ab- 
lehnend verhält, pflichtet er, und mit vollem Recht, den Arbeiten von Lily Weiser 
(-Aal), O. Höfler u. a. über die germ. Männerbünde bei (S. 494ff.). Hier bekundet nun 
wieder der Wiener Volkskundler Leopold Schmidt in der von ihm herg. Österr. Zs. 
f. Volkskunde 59 (N. Serie 10) 1956 S. 171 in seiner Besprechung des vorliegenden 
Buches ein unberechtigtes Ressentiment (gegen die „Männerbundschule“), obgleich doch 
u. a. ein so unvoreingenommener Beurteiler wie Robert Bleichsteiner in der gleichen 
Zeitschrift (Kongreßheft 1952 S. 3 ff.) die große Bedeutung dieser Forschungsrichtung 
voll gewürdigt und anerkannt hat, vgl. auch Stig Wikander, Der arische [d. i. indo- 
iranische] Männerbund (Lund 1938). 

Diese grundsätzlichen Fragen glaubte ich deswegen eingehender erörtern zu müssen, 
weil der Verf. ihnen nicht immer ganz gerecht geworden ist und weil ich hierin wich- 
tige und fruchtbare Aufgaben der künftigen Forschung erblicke. Sie tangieren freilich 
nur den eigentlichen Inhalt des Werkes, und nichts liegt mir ferner, als seinen Wert 
damit irgendwie herabmindern zu wollen. 

Nur einige kurze Bemerkungen und Ergänzungen seien zum Schluß noch angefügt. 
S. 10: ob die Istvaeonen wirklich mit den Weser-Rhein-Germanen gleichzusetzen sind, 
ist mir (trotz Plinius) sehr fraglich, wie auch die übliche Gleichsetzung von *Istwaz 
mit Wodan (S. 486). — $. 105: zur Magie der Fußsohle vgl. auch meinen Aufsatz 
„Blumen sprießen unter’m Tritt der Füße“: GRM.N. F. 2 (1951). — S. 265 a. 1: eine 
einwandsfreie Erklärung des Namens Fenrir hat S. Gutenbrunner, Zs. f. dt. Altert. 
77 (1940), 25f. gegeben. — S. 274: kämpfende Frauen bezeugt auch der byzantinische 
Historiker Georgios Kedrenos, Hist. compend. (ed. J. Becker 1839) II, 406, im Heere 
des Russenfürsten Swjatoslaw. — S. 304: Eine völlig neue, überraschende wie über- 
zeugende Deutung des Wurmsegens hat G. Eis, Forsch. u. Fortschr. 30 (1956), H. 4 
veröffentlicht. — S. 310f.: logabore: engstens mit Krogmanns Deutung berührt sich 
die von Hertha Marquardt, Zs. f. dt. Altert. 77 (1940), 72ff.; ganz unannehmbar Karl 
Schneider, Die germ. Runennamen (1956) S. 318f. Ich möchte jetzt das 1. Komposi- 
tionsglied mit andern zu germ. *luh-, *lug- „Lohe, Feuer“ stellen, das 2. (-Dore) je- 
doch mit germ. *pwer-, *bur- „rühren, quirlen“ (ahd. dweran usw.) verknüpfen, also 
„Feuer-quirler“ = Lööurr (aus *Loha-Puraz) = Loki, der deshalb noch kein 
Feuergott zu sein braucht; näheres in meiner (noch unveröffentlichten) Loki-Abhand- 
lung. — S. 343: zur Hammerweihe bei der Hochzeit vgl. auch Aristophanes, ‚Vögel‘ 
v. 1721ff.; weiteres bei F. R. Schröder, Skadi usw. (1941) S. 120f. — S. 360: zum Fort- 
leben idg. Feuerkultes vgl. vor allem auch die von W. Krause (Nachrichten d. Gött. 
Ges. d. Wiss. 1925 S. 140) aufgedeckte sakrale Umschreibung altind. apam napät = 
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f "Much, Anz. f. dt. Altert. 37 (1915/17), 68. A. Nehring, Studien z. idg. Kultur u. Ur-- 
heimat (Wiener Beitr. z. Kulturgesch. u. Linguistik IV. Salzburg 1936) S. 217f. macht . 
auf das an das idg. Wort auffällig anklingende tungusische raketa „Bär“ aufmerk- 
0 sam. — 5. 368f.: das goldene Stierhaupt mit dem Sonnenwirbel an der Stirn in Chil- 
.. derichs Grab wird doch sicher sakrale, kultische Bedeutung haben, vgl. die Ursprungs-- 
sage der Merowinger, hierzu die lichtvollen Ausführungen von Karl Hauck, Saeculum 
‚VI (1956), 196ff. — S. 408 a. 1: wer die tendenziösen Arbeiten von B. Kummer kennt, 
wird auch seiner Ablehnung der Menschenopfer bei den Germanen keinen Wert bei- 
messen. — In Widerspruch zu S. 414 a. 4, wo der Verf. altind. brahman zu lat. flamen | 
(so zuletzt Dumgzil) stellt, hält er S. 458 die Verknüpfung mit altisl. Dragr für „wahr- 
scheinlich“; diese letztere verdient unbedingt den Vorzug. — S. 419: zum rituelen 
Schlachten der Thorsböcke vgl. auch meinen Hymirlied-Aufsatz, Arkiv f. nord. fil. 70, 
9{. — S. 429: die Erzählung von Hrafna-Flöki und seinen 3 Raben wird kaum un- 
beeinflußt von der biblischen Noahlegende sein. — S. 465: zum Maibaum vgl. auch 
besonders J. J. Meyer, Trilogie altind. Mächte u. Feste der Vegetation (Zürich 1937). 
— 5. 483: zum Opfer im Semnonenhain vgl. die aufschlußreichen Ausführungen von 
L. L. Hammerich, GRM.N. F. 2 (1951/52), 228. 


Franz Rolf Schröder (Würzburg) 
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Das Nibelungenlied schließt mit einer Szene, die nach dem Urteil aller 
Kenner zu dem Großartigsten gehört, was die germanische Heldendichtung 
hervorgebracht hat. Als Letzte sind Gunther und Hagen überwunden worden. : 
Sie liegen getrennt im Kerker (si lie sı ligen sunder 2366, 1). Nun tritt Kriem- er 

3 hild vor Hagen hin und fordert von ihm den Schatz Siegfrieds, den er geraubt Be 
“und in den Rhein versenkt hatt: Er. 


b 2367 Dö gie diu küneginne dä si Hagenen sach. ı7r 
wie rehte fientliche si zuo dem helde sprach! 2 
„welt ir mir geben widere daz ir mir habt genomen, 
| sö muget ir noch wol lebende heim zen Burgonden komen.“ 
$ 2368 Dö sprach der grimme Hagene: „diu rede ist gar verlorn, ’ 
vil edeliu küneginne. jä hän ich des gesworn, 
daz ich den hort iht zeige die wile daz si leben, 
4 deheiner miner herren, sö sol ich in niemene geben.“ 
2369 „Ich bringez an ein ende“, sö sprach daz edel wip. 
dö hiez si ir bruoder nemen den lip. 
man sluoc im ab daz houbet; bi dem häre si ez truoc 
für den helt von Tronege. dö wart im leide genuoc. 
2370 Alsö der ungemuote sines herren houbet sach, 
wider Kriemhilde dö der recke sprach: 
„du häst iz näch dinem willen z’einem ende bräht, 
und ist ouch rehte ergangen als ich mir hete gedäht. 
2371 Nu ist von Burgonden der edel künec töt. 
Giselher der junge, und ouch her Gernöt. 
den schaz den weiz nu niemen wan got unde min: 
der sol dich, välandinne, immer wol verholn sin.“ 
2372 Sisprach: „sö habt ir übele geltes mich gewert. 
sö wilich doch behalten daz Sifrides swert. 
daz truoc min holder vriedel, dö ich in jungest sach, 
an dem mir herzeleide von iuwern schulden geschach.“ 
2373 Si zöh iz von der scheiden, daz kunde er niht erwern. 
dö dähte si den recken des libes wol behern. 
si huob ez mit ir handen. daz houpt si im ab sluoc. 
daz sach der künec Etzel: dö was im leide genuoc. 


In diesen sieben Strophen, die nicht der epischen Ausweitung unterworfen 
wurden, haben wir einen nur wenig umredigierten Rest aus der ältesten Be- 
arbeitung der Nibelungensage vor uns. Die Szene stimmt sehr weitgehend mit 
dem Alten Atlilied der Edda überein, das die älteste nordische Fassung der 
Sage vom Untergang der Nibelungen enthält und auf dieselbe Endquelle 
zurückgeht wie das deutsche Epos. „Die Sagenvergleichung hat hier einen 
Krondiamanten?.“ Im Alten Atlilied ist es Gunnar, der die Rolle des ersten 


1 Zitiert wird die Ausgabe: Das Nibelungenlied, Nach der Ausgabe von Karl Bartsch 
herausgegeben von Helmut pe Boor, 13. Aufl. (1956). 
2 Andreas Heusier, Nibelungensage und Nibelungenlied, Die Stoffgeschichte des 


deutschen Heldenepos, 5. Ausgabe (1955). 
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Wurmhof getötet. Während im Nibelungenlied a das Hau, 


Fe Tod seines Gefährten fordert und 
"Preisgabe des Geheimnisses verweigert. Er De 


geschlagen und Hagen vorgezeigt wird, wird im Alten Atlilied Högni d das. 
Herz ausgeschnitten und auf einer Schüssel Gunnar gebracht. Nach einer 


überzeugenden Untersuhung von Carl Wilhelm von Sydow bewahrt das j 


deutsche Epos das Ältere, während das nordische Lied eine ‚jüngere Än- 
derung bietet. Ein erst im Norden entstandener Einschub ist das retardierende 


Moment, daß man zuerst versucht, Gunnar zu täuschen, indem man ihm das 


Herz eines Unbeteiligten statt des Herzen Högnis vorweist; der Name dieses 
Unglücklichen — Hjalli — ist skandinavisch. Aber auch im Nibelungenlied ist 
das Alte nicht ganz unverändert erhalten. Die Hauptrolle gehörte ursprüng- 
lich gewiß dem König, nicht Hagen, den schon der Anlaut des Namens als 
nicht zu der durch Namensalliteration gekennzeichneten Heldenfamilie ge- 
hörig erweist. Und natürlich ist auch der Rhythmus und die endreimende 
strophische Form erst in späterer Zeit festgelegt worden. 

Die Hortforderungsszene des Nibelungenliedes und des Alten Atliliedes 
galt die längste Zeit als eine originelle Erfindung eines frühgermanischen 
Dichters, sie wurde als ein ganz großer Wurf bewundert. Aber der Glauben 
an die Einmaligkeit des Motivs wurde durch C. W. von Sydow erschüttert, 
der eine recht ähnliche Sage in Irland nachwies. Dort wurde ihm von einem 
einfachen Manne eine Geschichte erzählt, die im wesentlichen — wir geben sie 
hier mit den Worten Friedrich Panzers wieder — folgendermaßen lautet?: 
Als die Wikinger in Irland herrschten, bereiteten sie ein vortreffliches Bier, 
das jeden Trinker froh machte, aus einem auf irländischem Boden reichlich 
blühenden Heidekraut (der Erica cineria). Gerne hätten auch die Iren diese 
Kunst erlernt, aber die Wikinger mochten ihr Geheimnis nicht preisgeben. 
Darüber kam es schließlich zu einem harten Kampf zwischen Iren und Wi- 
kingern, der damit endete, daß alle Wikinger fielen bis auf zwei, Vater und 
Sohn, die gefangen wurden. Man forderte nun den Vater auf, mitzuteilen, 
wie das Bier bereitet würde. Der aber erklärte, er habe ein Gelübde ab- 
gelegt, nichts davon zu verraten, ehe er das abgeschlagene Haupt seines 
Sohnes vor Augen habe. Da schlugen die Iren dem Sohn das Haupt ab und 
brachten es dem Vater. Der aber sagte: „Nun weiß ich, daß niemand außer 
mir das Geheimnis kennt, und ich werde es niemals verraten.“ Darauf schlug 
man auch ihm das Haupt ab. 

Es ist klar, daß zwischen dieser irischen Volkssage und den germanischen 
Dichtungen ein Zusammenhang bestehen muß. Man hat bisher zur Erklärung 
der Übereinstimmungen zwei Möglichkeiten ins Auge gefaßt, die Beeinflus- 
sung der keltischen Überlieferung durch die germanische und umgekehrt der- 
germanischen durch die keltische. Nach Panzer gebührt die Priorität der kel- 
tischen Sage, obwohl sie erst in jüngster Zeit entdeckt und aufgezeichnet 


® Friedrich Panzer, Das Nibelungenlied, Entstehung und Gestalt (1955), S. 431. 


nn 


- Ei 
ee 


nr ben 


DREI DER, R 
BROT FENG ur = 5 BAER 
1 Diegkloktlorderung 7". WENDE 


wurde. Er hat sich darüber so geäußert: „Man möchte naturgemäß zunächst 
_ glauben, daß auf irgend eine nicht mehr festzustellende Weise das Nibelun- Pe 
genlied nach Irland gekommen sei und sein Schluß sich in dieser Erzählung ei 
selbständig gemacht habe. Weitgehende Befragungen und Nachforschungen, En 
die auf v. Sydows Anregung unternommen wurden, ergaben aber über- 
raschenderweise, daß die wiedergegebene Erzählung nicht nur in ganz Irland, 
sondern auch in Schottland, bei unbedeutenden Variationen im Kerne über- 
einstimmend, verbreitet ist. Es kann daraus kaum ein anderer Schluß gezogen 
= werden, als daß sie dort auch ihre Heimat hat und von dort aus auf denselben 

Wegen, wie so manches andere in unserer Heldendichtung, z. B. die Riesen j 

im Rother, das Fingerverbrennen Sigurds beim Braten des Drachenherzens, 

die Hornhaut Sigfrids, nach Deutschland gelangt ist. Denn mit der deut- 

schen Fassung des behandelten Auftrittes zeigt sich die irische Erzählung ver- 

wandter als mit der nordischen‘.“ 

Die Schlußfolgerung ist nicht zwingend. Könnte man etwa eine Beeinflus- 
sung der irischen Erzählung durch das Nibelungenlied annehmen, wenn sie 
nur in Irland oder nur in einem Teile Irlands vorkäme? Wenn ja, so liegt 
kein Grund vor, die Möglichkeit einer im inselkeltischen Bereich stattgefun- 
denen Weitergabe zu leugnen. Hat ein Motiv nur erst einmal im fremden 
Boden Wurzeln geschlagen, so breitet es sich erfahrungsgemäß im Laufe der 
Zeit von dort aus weiter aus. Ein Einwand, bzw. ein Kriterium, ob solches 
stattgefunden hat oder nicht, könnte sich nur aus Schwierigkeiten des zeit- 
lichen Spielraums ergeben. Dieses Kriterium aber spricht, wenn man es un- 
voreingenommen anwendet — durchaus für die Priorität der germanischen 
Dichtung und gegen deren Beeinflussung durch die keltische Sage. Wann 
müßte diese letztere schon vorhanden gewesen sein, damit sie auf die ger- 
manische Heldendichtung vom Untergang der Burgundenkönige am Hofe 
Attilas Einfluß nehmen konnte? Spätestens im 10. Jahrhundert, denn das Alte 
Atlilied kann nicht später entstanden sein, und diesem geht noch eine süd- 
germanische Dichtung voraus, die die Forderung nach Herausgabe des Hortes 
enthielt. Die Wikinger kamen erst um 800 nach Irland5. Dies wäre der ter- 
minus post quem für das irische Bierbegehren. In dieser kurzen Zeitspanne 
hätte die Geschichte gedichtet und nach dem Festland ausgeführt werden und 
dort in sehr rascher Folge jene große Verbreitung erlangen müssen, die wir 
kennen: über Südgermanien und Skandinavien und alle die von Nordger- 
manen besetzten Inseln im Nordatlantik. Wenn man das für möglich hält, 
muß man die Möglichkeit der umgekehrten Beeinflussung erst recht zugeben, 
denn diese hatte einen viel größeren zeitlichen Spielraum, auch wenn man 
annimmt, daß erst die jüngste der germanischen Dichtungen, das Nibelungen- 
epos, in die keltische Ferne hinaus gewirkt habe. Es stand dafür der ganze 
Zeitraum von 1200 bis 1900 zur Verfügung. Wann immer innerhalb dieser 


* Ebenda S. 431. 
5 Felix GENZMER, Germanische Seefahrt und Seegeltung (1944), S.351. Die ersten 


Plünderungen an der Küste Irlands fanden 796 statt. 
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land auszubreiten. Wieso sollte das weniger wahrscheinlich : sein als die 


‚4 . nahme eines viel rascheren und noch sehr viel weiteren Vordringens inı ie: 
SIE germanische Welt? | 
z Gegen die Originalität der inselkeltischen Variante spricht aber auch ein 1 


inhaltliches Moment: sie hat ja gar keine Hortforderung, sondern eine Bier- : 
rezeptforderung. Dieser Erzählung fehlt es an Ernst und Glaubhaftigkeit, sie 
überzeugt bei weitem nicht in dem Maße wie die Horterfragung. Der Wunsh 
nach einem besseren Bier hat nicht jene unbezähmbare Dringlichkeit, die 
Menschen zu Mord und Krieg treibt, wie die Gier nach Gold, die auri sacra 
fames. Es ist ein wenig gelungener Abklatsch. Hätten wir wirklich nur die 
germanischen und die keltischen Bearbeitungen dieses Motivs, so würde man 
den germanischen den Vorrang zuerkennen müssen. 

Aber auch das nibelungische Konzept hält nicht der Kritik stand. Es sind 
zwei Umstände, die Bedenken gegen dessen Ursprünglichkeit schaffen. Der 
eine besteht darin, daß es sich nicht um einen Heldentod handelt, sondern 
um eine Hinrichtung, der andere in der örtlichen Entfernung zwischen dem 
Aufbewahrungsort des Schatzes und dem Schauplatz der Hortforderungs- 
szene. 

In keinem anderen Heldenlied der germanischen Frühzeit besteht der 
Schluß in der Hinrichtung von Gefangenen. Oft zwar ist der Kampf für eine 
Seite aussichtslos, aber es ist doch stets ein Kampf (Hamdirlied, Finnsburg- 
lied, Überfall auf Lüttich, Bjarkilied). Auch die Ermordung des waffenlosen 
Siegfried oder die Tötung des besiegten Hadubrand haben nicht den Cha- 
rakter von Hinrichtungen. Wo Exekutionen vorkommen, wie die Bestrafung 
Schwanhilds, die durch Pferde zerstampft, und Randwers, der gehängt wird, 
werden sie nicht in den Mittelpunkt, bzw. an den Schluß des Liedes gerückt, 
sondern nur eben am Rande erwähnt. Im Alten Atlilied aber sehen wir eine 
wahre Folterszene ablaufen, deren Schluß die Hinrichtungen bilden. Im Ni- 
belungenlied bilden wirkliche Kerkermauern die Kulisse für die Greuelszenen. 
Die Enthauptungen und Zerstückelungen (ze stücken was gehouwen dö daz 
edele wip 2377, 2) finden in einem Gelaß statt, das man sich als einen Mord- 
keller von der Art der Hinrichtungsstätten in den Märtyrerlegenden der rö- 
mischen Christenverfolgungen vorstellen mag. Nach Heuslers (ungenügend 
begründeter) Ansicht, ist diese Bühneneinrichtung erst im jüngsten Epos ge- 
schaffen worden®. Wir können aber nicht umhin, auch die Schlangengrube 
für ein Requisit der Hinrichtungsszenerie anzusehen. Sie wirkt ebenfalls mehr 
wie eine raffinierte Erfindung neronischer Folter- und Hinrichtungskünstler, 
die ihre Opfer von wilden Tieren in der Arena töten oder eben — wie z. Bß. 
die hl. Christina im 4. Jahrhundert — den Schlangen ausliefern ließen, denn : 
wie der Einfall eines germanischen Skops. 

Daß zwischen dem Lande Gunthers und dem Lande Etzels — im Alten 
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 borgen halten, ist es nicht klug und zweckdienlich, sie in die Ferne zu locken. 


Selbst wenn sie sich in Etzelburg ihr Geheimnis durch List oder Drohung ent- 


reißen ließen, käme der goldgierige Despot noch immer nicht leicht an sein 


Ziel. Er müßte noch einen Heereszug unternehmen — im Nibelungenlied von 
Westungarn bis zum Rhein, im Alten Atlilied durch den riesigen, pfadlosen 


 Myrkwid — und dann in der Hauptstadt oder Stammburg des Feindes erst 


noch den Schatz gegen den zweifellos tapferen Widerstand der feindlichen 
Mannschaften erkämpfen und dann den ganzen weiten Weg zurücktranspor- 
tieren. Viel zweckmäßiger handelt da noch immer Old Shatterhand, der sich 
in solchen Fällen ins Hauptquartier des Gegners schleicht, dort das Geheimnis 
ausspioniert, dann das Gefundene raubt und in rascher Flucht entführt. Die 
Besitzer eines begehrten Schatzes zu sich zu laden, ist nur dann sinnvoll, wenn 
sich das Versteck im eignen Herrschaftsbereich befindet, so daß er wirklich 
genommen werden könnte, sobald ihn die Eigentümer auf der Folter oder aus 
Angst um ihr Leben verraten. 

Man wird deshalb erwägen dürfen, daß in dem germanischen Liede die 
Hortforderung nicht eigenwüchsig, sondern angeeignet ist. Wir sehen uns 
daher gedrängt, eine dritte Möglichkeit ins Auge zu fassen: daß sowohl die 
germanische als auch die keltische Sage auf eine gemeinsame, ältere Tradition 


“ zurückzuführen sein könnten. In der Tat gibt es nun noch eine dritte, und 


zwar viel ältere Überlieferung des Motivs. Es ist dies die Legende der 258 
in Rom hingerichteten christlichen Märtyrer Laurentius und Xystus. 
Während die meisten Blutzeugen der Christenverfolgung unter Valerianus 
(253—260) — wie schon unter Decius (249—251) und noch unter Diocletianus 
(284—305) — den Tod erlitten, weil sie das vorgeschriebene Götteropfer ver- 
weigerten, wurde Laurentius hingerichtet, weil er sich weigerte, einen Hort 
auszuliefern, über den er nach der Verhaftung und Hinrichtung des Bischofs 
Xystus allein verfügte. Die Passio der Heiligen Laurentius und Xystus und 


. ihrer weniger berühmten Gefährten ist bereits vor der Völkerwanderungszeit 


literarisch behandelt worden und wurde mit der Ausbreitung des Christen- 
tums weithin bekannt, auch bei den Germanen. In Rom ist Laurentius eine 
der sieben Hauptkirchen geweiht”. Die Legende läßt sich bis ins 4. Jahr- 
hundert zurückverfolgen. Das früheste Zeugnis findet sich in einem Brief des 
Mailänder Bischofs Ambrosius (De officiis, epistola XXX VII), worin mehrere 
Stellen aus der Passio Sixti, Laurentii et sociorum zitiert werden, z. T. in 
genauer Übereinstimmung mit dem in Handschriften des 10. Jahrhunderts 
überlieferten Wortlaut („La passion de S. Laurent que lisait S. Ambroise 
&tait, dans les grandes lignes, celle que nous lisons nous-m&mes“)®. Papst 


? J. P. Kirsch im Lexikon für Theologie und Kirche VI (1934), S. 413—414. 
8 Hippolyte Deremaye, Recherches sur le legendrier romain, Analecta Bollandiana 51 
(1933), S. 34—98, darin S. 51. 


Be 


Legende!?. Eine er ee: . edich Dir 2 
dist Delehaye gegeben hat, hebt gerade auch jene zwei Züge heraus, < 


voyant joue!1, Wenig später wird die Laurentiuslegende durch den Liber 
pontificalis und durch Rufinus (f 410) und fortan durch überaus zahlreihe 
Erwähnungen, Zitate und Anspielungen bezeugt: Der zusammenhängende 
Text der Passio ist in sehr vielen Handschriften überliefert. Er hat mancherlei 


_ Bearbeitungen erfahren, doch finden sich die für unsere Untersuchung be- 


deutungsvollen Stellen fast in allen Fassungen. Wir brauchen deshalb auf die 
verschiedenen Versionen nicht stets näher einzugehen. Wir zitieren im fol- 
genden den kritischen Text Delehayes, der auf zwei Handschriften des 


10. Jahrhunderts und einer Handschrift des 11. Jahrhunderts beruht. Der 


Text trägt folgenden Titel: Passio Polochronii Parmenii Abdon et Sennes 
Xysti Felicissimi et Agapiti et Laurentii et aliorum sanctorum mense augusto 
die X. In dieser Kette von Martyrien füllen die von Laurentius und Xystus 
handelnden Partien die Kapitel 11— 2812. 

Die Stücke, die sich mit der germanischen Dichtung vergleichen lassen, er- 
zählen Folgendes: Valerius und Decius (der in Wirklichkeit zur Zeit des Ge- 


schehens nicht mehr lebte) fordern den römischen Bischof Xystus zum Götter- 


opfer auf und lassen ihn, als er sich weigert, in den Kerker werfen. Auf dem 
Wege dahin bittet ihn sein getreuer Diakon Laurentius, ihm Anteil an seinem 
Schicksal zu gewähren. Xystus stellt ihm größere Leiden und größeren 
Triumph in Aussicht (maiora tibi debentur certamina ... te quasi iuvenem 
gloriosior de tyranno triumphus expectat) und überträgt ihm die Gewalt, über 
den Schatz der Kirche zu verfügen („Accipe facultates ecclesiae vel thesauros“ 

. Xystus episcopus tradidit beato Laurentio archidiacono omnes facultates 
ecclesiae). Laurentius sucht verborgene Christen in ihren Schlupfwinkeln auf, 
tröstet sie und beschenkt sie mit den Schätzen (et portans thesauros, prout 
cuique opus erat, ministrabat). Beim nächsten Verhör des Xystus ruft er diesem 
zu: „Jam thesauros expendi, quos tradidisti mihi.“ Bei dem Worte „Schätze“ 
horchen die Schergen auf und nehmen ihn fest (tenuerunt beatum Laurentium 
archidiaconum, audientes de thesauris). Nach der Enthauptung des Bischofs 
meldet der Tribun Parthenius dem Kaiser, daß Laurentius Schätze verborgen 
habe (Laurentius qui habebat thesauros absconditos), und nun richtet Decius 
selbst die Hortfrage an ihn: „Ubi sunt thesauri ecclesiae, quos apud te cogno- 
vimus esse reconditos?“ Laurentius gibt keine Auskunft und wird in den 
Kerker geworfen. Dort verrichtet er ein Wunder und tauft seinen Wächter 


Hippolytus. Dann wird er wieder zu dem Präfekten gerufen (in dieser Rolle 


® Ebenda $. 52. 
10 Ebenda S. 53. 
11 Ebenda S. 53. 
12 Ebenda S. 80—93, 


der Nibelungendichtung wiederkehren und mit denselben Worten gekenn- 
zeichnet werden könnten: r&quisition des tr&sors, fureur de pers&cuteur en se 
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während dieser Zeit die Armen und Kranken im Hause des Hippolytus und 
stellt sich dann dem Tyrannen. Decius fordert den Hort: „Ubi sunt thesauri, 
quos pollicitus es praesentare?“ Darauf zeigt der Heilige auf die Armen — 
ähnlich wie einst die Mutter der Gracchen auf ihre Söhne — und bezeichnet 
diese als die ewigen Schätze, die niemals abnehmen, sondern stets sich ver- 
mehren. Der Kaiser, der sich getäuscht sieht, gerät in großen Zorn. Es folgt 
die übliche Aufforderung zum Götzenopfer und, nach dessen Verweigerung, 
die erste Folter. Alles Weitere verläuft wie in den meisten anderen Legenden 
dieser Epoche. Nach verschiedenen Martern stirbt Laurentius auf dem Rost. 
Die Hortforderung bildet den Angelpunkt der Legende in allen Fassungen, 

die wir kennen, auch in den volkssprachlichen Bearbeitungen. Nach dem 
Passional handelt es sich um einen „alten Schatz“, den der Kaiser schon 
früher von Xystus zu erlangen versucht hatte!?: 

do stunt dar uf ir aller mut, 

er weste wol den alden schatz 


nach deme des keiseres satz 
vor deme gegen dem pabeste warb. 


Decius vorschte vlizeclich darum mit girlichem mere, wa der schatz hin were, 


nach dem im sin wille steic (S. 380, V.4ff.); auch der Ausdruck „Hort“ fällt 


in der Legende (S. 381, V. 44ff.): 


Der sprach ernstlichen do 
‚Laurenci, gib uns den hort, 
wand wir haben wol gehort, 
daz er wart bevolhen dir.‘ 


Desgleichen ist im Märterbuch!# der Ausdruck „Hort“ mehrmals gebraucht. 
Sixtus befiehlt seinem Getreuen: „Der chirchen hort den nim war“ (V. 15341). 
Valerian sagt zu Laurentius: „Hewt ich von Sixto hort, dastü hast seinenn 
hort. den scholtu zaigenn mir!“ (V. 15372ff.). Die eigentliche Horterfragung 
folgt V. 16065ff.: 

‚wo ist der chirchenn hort 

da ich vonn han gehort, 

den du hast behalten? 

wiltu des lebens waltenn, 

denn scholtu zaigenn mir, 

daz wil ich ratenn dir. 


Sie wird nochmals vor der Geißelung wiederholt: „wo hastu getann hin dei- 
nes maisters hort?“ (V. 16137f.). 


13 Fr. Karl Körke, Das Passional. Eine Legenden-Sammlung des dreizehnten Jahr- 
hunderts (1852), S. 379, V. 92ff. 

14 Erich Gierach, Das Märterbuc, Die Klosterneuburger Handschrift 713 (1928); vgl. 
dazu: Gerhard Eıs, Die Quellen des Märterbuches (1932), S. 174ff. und 183ff. 


}i Ka m des Despoten 
weitgehend mit der Schlußszene der ee emo 
& Wiederholung ist diese jedoch nicht. Der wirkungsvolle Gedanke, G 
F j (bzw. im Nibelungenlied Hagen) die Tötung des Mitwissers dadurch erlisten 
zu lassen, daß er die Preisgabe des Geheimnisses in Aussicht stellt, fehlt in 
der Märtyrerlegende. Das ist wohl wirklich eine Erfindung des germanischen 
Skops, wenigstens in dieser scharfen Zuspitzung. In der Legende ist nur ein 
noch nicht ausgeschliffener Entwurf hierzu angelegt. Die Preisgabe des Hor- 
tes wird zwar bereits mit einem Hintergedanken in Aussicht gestellt, aber 
Ziel und Folge dieser Vorspiegelung ist nicht die Auschaltung des Gefähr- 
ten. Das Schicksal des Laurentius wird durch Xystus nicht wie das Högnis 
durch Gunnar bestimmt. Xystus sieht zwar den Tod seines Diakons voraus 
und bejaht ihn, er legt die Verfügung über den Hort in genauer Kenntnis 
der Folgen in seine Hände, aber er schneidet ihm nicht gewaltsam die freie 
Selbstentscheidung ab und er stirbt selbst vorher. Andrerseits unternimmt 
auch Laurentius nichts, um Xystus zu entlasten oder zu befreien, auch er sieht 
den Tod seines Gefährten voraus. Auch seine Rolle ähnelt in gewisser Weise 
der Gunnars im Alten Atlilied (bzw. der Hagens im Nibelungenlied). Es blei- 
ben ihm aber die Zweifel an der Standhaftigkeit des Partners erspart, die in 
der germanischen Dichtung den Letzten peinigen (Gunnar: „Immer war mir 
Zweifel, da wir zwei lebten... .*)15. In der Legende läuft das Geschehen noh 
in rein epischem Hintereinander ab, beide Märtyrer haben Hauptrollen. Im 
Heldenlied ist der eine über den andern erhoben. Indem dem einen die 
Entscheidungsfreiheit entzogen wird, ist die Entscheidung des andern in ihrer 
dramatischen Wirkung verdoppelt. 

Die Übereinstimmung erstreckt sich aber nicht nur auf die Grundlinien, 
sondern schließt auch einige beiläufige Einzelheiten mit ein, die niht auf 
Zufall beruhen können. | 

Ein Zug, der nur in den alten lateinischen Fassungen der Legende (aber 
nicht in den jüngeren landessprachlichen Bearbeitungen) und im Alten Atli- 
lied (aber nicht im Nibelungenlied) erscheint, ist das Lachen, das trotzige 
Auflachen des Helden in dem Augenblick, da seine Feinde zu der tödlichen 
Peinigung ansetzen. In der Laurentiuslegende kommt es zweimal hinterein- 
ander vor. In höchster Wut hat Decius den Befehl gegeben, Laurentius aus- 
zuspannen und mit Skorpionspeitschen zu geißeln. Da heißt es, daß der Hei- 
lige, auf das Folterbett geworfen, auflachte: Beatus Laurentius prostratus in 
catasta, subridens et gratias agens dicebat!$. Das wiederholt sich, als ihm 
später das Gesicht mit Steinen zermalmt wird: ille autem ridens confortabatur 
et dicebat!?. In der Legenda aurea kommt diese heldische Hyperbel nur noch 
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‘® Edda. Erster Band. Heldendichtung, Übertragen von Felix Genzmer (Thule Bd. I, 
1923), S. 47. 

1° Analecta Bollandiana (1933), Cap. 25, S. 90. 

1? Analecta Bollandiana (1933), Cap. 27, S. 92. 


E 4 ‚sern herren in der vrist?0, aber der Dichter will damit nicht sagen, daß er ö 
zagt war. Als der Märtyrer auf dem glühenden Rost hingerichtet wird, zeigt 


1». In ae mi res en 
beseiti bzw. abgeändert. Im Passional heißt es, daß Laurentius zu 
schrie, als er mit Fackeln gebrannt wurde (Laurentius der gute schre an 


er mit überlegener Gefaßtheit ein heiteres Gesiht: 


idoch der wetage starc 

brachte nicht wanken um ein stro. 
swie si darumme stunden vro 
und er lac uf der hitze, 

ein vrolich antlitze 

wisete er in gutlich. diz geschach?*. 


Im Märterbuch erwidert Laurentius auf die Androhung der Marter: 


und alle dein marter furcht ich nicht: 
si ist mir ein zuversicht 

zü dem himelreiche, 

da frewd ist ewichleiche. 

der marter han ich ie gegert 

und mein marter dich gewert, 

dastu prinnest ymmer”*. 


Bei der ersten Folterung ruft er zu Gott: „Jesu, erparm dich uber mich“ (V. 
16187f.). Der Kaiser sieht darin nicht ein Zeichen der Schwäche, sondern des 
Trotzes: sein rueffenn daz er tet do, daz was czornn Decio, und hies in mit 
banden swinden zü der schrayat pindenn (V. 16188ff.). 

So wie Laurentius in der alten Passio lacht Högni im Alten Atlilied, „als 
zum Herzen sie schnitten ... zu klagen vergaß er“?®: 


Hlö pa Hogni, er til hiarta skäro 
kvikvan kumblasmiö; klokkva hann sizt hugdi?*. 


Im Nibelungenlied wird Gunther nicht gefoltert und damit fällt auch die 
Gelegenheit zu dem stolzen Auflachen weg. Es ist aber möglich, daß der 
Dichter diesen krassen Zug auf jeden Fall unterdrückt haben würde, denn 
er hat nicht mehr die erforderliche Härte. Schon eine Szene wie die primitiv- 
bramarbasierende Ermordung Hjallis liegt nicht mehr in seinen Möglich- 
keiten. Er ist wirklichkeitsnäher und aller pseudoheldischen Theatralik ab- 
hold. Er weiß, daß auch den Tapferen die Gefühle der Sorge, Furcht und 


18 Jacobus a Voragine, Legenda aurea, Deutsch von Richard Benz (1925), S. 742. 

19 Zitate nach dem Wiegendruc Copinger II, 6388 (Straßburg, Georg Husner, ca. 
1480), Bl. CCXXr. 

20 Körke 5. 382, V. 86f. 

21 Körke S. 385, V. 12ff. 

22 Märterbuch V. 16172ff. 

23 GENZMERs Übersetzung S. 46. 

2 Felix GENZMER, Eddische Heldenlieder (1947), S. 35. 


ö schlafen ER RTe wenn ihn nieht Volkes aa Fie eim X 


ie gewan, 2111). Etzel hat 1983 gröze sorge ... er saz vil angestlichen. | 
her beklagt das Schicksal seiner Freunde und schließt mit den Worten: Ye 
fürhte daz wir müezen von ir schulden ligen töt (1827). Darauf ermahnt ihn 
Hagen: Nu läzet iuwer sorgen. Der Dichter beschließt sein Werk — zwar 
nicht „weinerlich“, aber auch nicht im Sinne des alten Heldenliedes — mit 
der Feststellung: die liute heten alle jämer unde nöt (2378). 

Zu der alten Passio stimmt in diesem Zuge nur das Alte Atlilied, während 
das jüngere Epos wie die jüngeren Legenden von einem milderen Geiste 
berührt sind und die natürliche Schwäche der Kreatur kennen und anerkennen. 
Das subridens der Passio und das hlö der Edda weisen auf eine sehr alte 
Verbindung. Der Zusammenhang könnte nicht mehr festgestellt werden, 
wenn die Überlieferung erst mit dem Nibelungenlied und den Reimlegenden 
des 13. und 14. Jahrhunderts einsetzte. 

Eine zweite auffallende Übereinstimmung liegt darin, daß in der Legende 
und in der Atlakviöa das Motiv der Anthropophagie anklingt, für das meist 
an das Atreusmahl erinnert wird. Es ist sonst sowohl in der Heiligenliteratur 
als auch im Heldenlied selten. Als Laurentius auf dem glühenden Rost ge- 


brand haben viele große Angst (ich waene daz volc deheinez Pa > eur 


foltert wird, sagt er zu Decius: „Ecce, miser, assasti tibi partem unam; regira 


aliam et manduca“?®. Diese Stelle muß schon der ältesten Fassung des 4. Jahr- 
hunderts angehört haben, denn sie wird in den Exzerpten aus jener Zeit 
zitiert. In dem genannten Briefe des hl. Ambrosius heißt es: $. Laurentius 
factis probavit, ut vivus exureretur et flammis superstes diceret: Versa, man- 
duca®". Das gleiche kehrt in einer dem hl. Ambrosius zugeschriebenen Hymne 
wieder: 

Versate me, martyr vocat, 

vorate, si coctum est, iubet®. 


Auch Prudentius hält gerade diesen Zug fest: 


Converte partem corporis 
satis crematum iugiter 

et fac periclum, quid tuus 
Vulcanus ardens egerit. 
praefectus inverti iubet; 

tunc ille: coctum est, devora 
et experimentum cabe, 

sit crudum an assum suavius®. 


®5 Über Begriffsunterschiede: Gerhard Eıs, Tapfer, mutig, kühn, Geistige Arbeit 10 
(1943), Nr. 1, S. 1—2. 
2° Analecta Bollandiana (1933), S. 92f. 
27 Ebenda S. 51. 
°® Ebenda S. 51 auf Grund von A. STEIER, Untersuchungen über die Echtheit der Hym- 
ör2 des Ambrosius (Jahrbücher für classische Philologie, Supplementband XXVIII), 
655. 


® Analecta Bollandiana (1933), S. 53. 
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een diese Worte. Im Passional lautet die Stelle: | 774 he 


‚armer durftige, sich her, nr. 
waz du hast geraten. 
ich bin nu gebraten h 
wol uf einer lenden. Be - 
heiz mich ummewenden i 


und vriz, swaz hie gebraten si’! > Er, 
Dementsprechend sagt auch der Dichter des Märterbuches: - ‚rg 
armer chaiser, nün sich: AR 


du hast wol gepraten mich, 
cher mich umb und iz!?? 


Atli wird durch Gudrun zum Genuß von Menschenfleisch, den Herzen seiner 
Kinder, gebracht, indem sie ihm diese Speise, mit Honig zubereitet, selbst 
darreicht. Als der Nichtsahnende diesen Imbiß zu sich genommen hat, ver- R 
höhnt sie ihn, wie Laurentius den Kaiser. „Du mutiger magst menschliche ) 
Leichen hungrig verzehren“33. Dabei ist es bemerkenswert, daß es sich in bei- 
den Überlieferungen nicht um wirkliche Anthropophagie handelt, sondern 
um deren Unterstellung oder listige Herbeiführung mit dem Ziel, den Feind 


 herabzusetzen und als primitiven Unhold hinzustellen. Das Nibelungenlied 


hat auch diesen Zug getilgt. Noch kommt es zwar zur Ermordung des Etzel- 
sohnes, das Fleisch wird aber nicht zubereitet und dem Vater als Speise ge- 
reicht. Auch hier ist die Übereinstimmung der Heldendichtung mit der Le- 
gende nur in der ältesten Überlieferung zu erkennen. 

Ein drittes Detail, das die Passio und das Lied gemeinsam aufweisen, ist 
das Angebot der Freilassung. Im Nibelungenlied verursacht dieses Motiv 
geradezu einen Anstoß. Kriemhild sagt zu Hagen in Strophe 2367: 


welt ir mir geben widere daz ir mir habt genomen, 
s6ö muget ir noch wol lebende heim zen Burgonden komen. 


Wer immer unvorbereitet an diese Stelle kommt, empfindet sie als unmög- 
lich, ja als peinliche Entgleisung. Nach all dem Ungeheuerlichen, das da be- 
reits geschehen ist, kann Hagens Heimkehr ins Burgundenland nicht mehr 
in Betracht kommen, nicht für Kriemhild und nicht für ihn selbst. Das hat u. a. 
auch der Rechtshistoriker Hans Fehr gespürt und diese Strophe mit einer 
Menge von Fragen umstellt3*: „Wie soll man dies erklären? Würde Kriem- 


» Bl. CCXXv. 

31 Körke $. 385, V. 40ff. 

s2 V, 16298ff. 

33 GENZMER (Thule Bd. 1), S. 50. 

34 Hans Feur, Das Recht in der Dichtung (Aus: Kunst und Recht, 2. Bd., Bern 1931), 


Sal? 


die harte Sinnesart Hagens und wußte rien auch von dem Eide, 
der ihn band. Sie quält ihn also im letzten Augenblicke seines Lebens. Sie 


5 | 
zes? "Darf man die Königin so tief schätteni Ih RR ie k 


stellt ihn vor die Alternative: „Entweder brich deinen Eid oder stirb.“ Sehe 
ich recht, so bedeutet die Horterfragung nichts anderes als eine Verschärfung 
des Racheaktes, als eine Potenzierung niederträchtiger Art. Auch darf man 
nicht vergessen: die Königin war in doppelte Blutrache verstrickt, seit Hagen 
in brutalster Weise vor ihren Augen ihr Kind Ortlieb erschlagen hatte.“ 
Damit ist die Schwierigkeit umschrieben, aber nicht gelöst. Für Fehr blieben 


Kriemhilds Worte, daß sie Hagen gegen die Auslieferung des Hortes schonen 


wolle, ein „ungelöstes Problem.“ Die Schwierigkeit läßt sich aber restlos da- 
mit erklären, daß das Angebot der Schonung aus einer Vorlage übernommen 
wurde, in der es sinnvoll war. Hans Kuhn, der — ohne Fehr zu erwähnen — 
diese Frage aufgriff, glaubte ihre Lösung mit dem Hinweis auf jene ältere 


‚Gestalt der Nibelungendichtung zu geben, in der „Kriemhild noch keine Rache 


suchte für Siegfrieds Tod. Da ging es in diesem Teil der Sage allein um den 
Hort, und diese Szene war ihr Gipfel. So ist es im ältesten Denkmal der 
Sage, der Atlakvida in der Edda“35. Aber auch im Alten Atlilied ist das An- 
gebot der freien Rückkehr nicht ganz ohne Schwierigkeit. Auch hier kann der 


Verrat des Hortes und ihre ruhmlose Heimkehr für die Nibelungen nicht 


wirklich in Betracht kommen. Sie haben ihre Haltung schon bei der An- 
nahme der Einladung Atlis festgelegt, sie haben sich bei der Ausfahrt be- 
weinen lassen. Und für Atli kann die Schonung gleichfalls nicht ernsthaft in 
Frage kommen. Es ist — auch in dieser Fassung — manches geschehen, das 
eine gütliche Lösung ausschließt. Högni hat acht Getreue Atlis getötet: „Sieben 
erschlug mit dem Schwert Högni, in heiße Flamme flog der achte.“ Und dies 
ist nur sparsame Andeutung für alles, was geschah; Gunnar selbst hat gewiß 
nicht weniger zugeschlagen. Aber es kommt auch noch ein anderer Umstand 
hinzu. Atli ist in dieser Bearbeitung nicht nur goldgierig, sondern auch blut- 
dürstig. Gudrun sagt es ihrem Bruder gleich bei seiner Ankunft, daß er ver- 
raten und verloren ist (Raödinn ertu nu, Gunnar 15, 5). Atli ist der „bleich- 
nasige Fürst“ (neffolr iofurr 35, 5), seine Burg hat etwas von dem Mord- 
schloß des Zauberers im Märchen. „Was vermagst du wider hunnische Hinter- 
list? Aus der Halle geh eilend!“ Mit diesen Worten geht Gudrun ihrem ein- 
tretenden Bruder entgegen wie die Warnerin im Märchen von Joringel und 
Jorinde. Endlich genügt es auch wegen der dargelegten Unzweckmäßigkeit, 
die Besitzer eines Schatzes fern von dessen Versteck zur Preisgabe des Ge- 


heimnisses aufzufordern, in Wirklichkeit doch nicht ganz, nur bis zu dem. 


Alten Atlilied zurückzugehen. Die Schwierigkeiten lösen sich erst dann voll- 
ständig auf, wenn man auf die Passio zurückgreift. Dort ist das Motiv ganz 


® Hans Kunn, Kriemhilds Hort und Rache, in: Festschrift Paul Kluckhohn und Her- 
mann Schneider zu ihrem 60. Geburtstag (1948), S. 84—100, darin S. 88. 
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4 gulli kaupa)®s ist in der Tat die gleiche, die in der Legende an die Märtyrer 
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a von seinen A le ak er beabsichtigte und ver- 


 schuldete damit auch keine niederträchtige Verschärfung. Es entsprach durch- 
aus dem Schema: es war wirklich ein in zahlreichen Prozeßakten bezeugter 


Brauch, den angeklagten Christen Straffreiheit zuzusichern, bevor die schwer- 
sten Foltern durchgeführt oder die Todesurteile vollstreckt wurden. Die 
Frage des Alten Atliliedes (Frägo fraeknan, ef fior vildi, gotna Piödann, 


gerichtet wird. Sowohl dem Bischof Xystus als auch dem Archidiakon Lau- 


-  rentius wird F reispruch und Unversehrtheit zugesichert, wenn sie tun, was der 


fl 


Kaiser von ihnen verlangt. Zu Xystus sagt Decius: Fac ut universi sciant, ut 
tu vivas et clerus tuus augeatur??. Bei Laurentius klingt sogar das Hortmotiv 
noch einmal an, als er bei den ersten Foltern vor diese Entscheidung gestellt 
wird. Decius frägt ihn, nachdem er das Götteropfer verweigert hat, ob er 
etwa meine, er werde sich durch den Hort befreien können. „An putas te de 
thesauris liberari aut redimi a tormentis®®?“ Durch das Opfer könnte sich 
Laurentius jedenfalls noch bis zum letzten Augenblicke das Leben erkaufen 
(aut sacrificabis aut diversis poenis te interficiam)®. 

Endlich ist noch auf ein Viertes hinzuweisen. Es ist ein einigermaßen er- 
staunliches Verhalten der Nibelungen, daß sie den Schatz um keinen Preis, 
auch nicht den des eigenen Lebens, in die Hände der Hunnen geraten lassen. 


“ Der Dichter des Alten Atliliedes gibt dafür eine Begründung, die auf den 


ersten Blick widerspruchsvoll erscheint. Als Gunnar in der Schlangengrube 
endet, sagt der Dichter: 


svd skal gulli 
froekn hringdrifi viö fira halda! 


Das übersetzte Genzmer — den Widerspruch ungelöst übernehmend — so: 
„So soll ein kühner Ringvergeuder Reichtum hüten.“ Der germanische Fürst 
sollte doch aber bekanntlich alles andre als „Reichtum hüten“, er sollte frei- 
gebig sein, sollte ein „Ringvergeuder“* sein. Der Satz gewänne einen Sinn, 
wenn man ihn dahin auslegen dürfte, daß der ansonsten freigebige Fürst 
seinen Reichtum den Feinden versagen soll. Aber eben das steckt in viö fira 
halda, das Genzmer ganz weggelassen hat, nicht drin. Es bedeutet „den Men- 
schen vorenthalten“. Wir müssen, um dieses Widerspruchs Herr zu werden, 
eine andre Stelle zu Hilfe nehmen. Gunnar nennt Str. 29 den in den Rhein 
versenkten Hort ein „asenentstammtes Erbe“: 


Rin skal rada rögmälmi skatna, 
a svinn, üskunna arfı Niflunga. 


3875tr220. 

37 Analecta Bollandiana (1933), Cap. 12, S. 81. 
3 Ebenda Cap. 24, S. 89. 

2% Ebenda Cap. 24, S. 90. 
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liches Gold lee ee ee nicht ihr Be hängen, He von 
stammende Gold aber dürfen die Nibelungen nicht in Menschenhänd, 


langen lassen. Ebenso würden Laurentius und Xystus den begehrlichen Hei- 


ee 


den gewiß alle Reichtümer gegönnt haben, nicht aber die Kirchenschätze. E% 


gilt, eine Profanierung zu verhindern. Das Primäre ist gewiß wieder die 
Legende, die ganz ungezwungen mit dem christlichen Sakrilegsbegriff ope- 
riert. Der germanische Dichter macht seinen Schatz, um ihn doch in etwa die- 
sem Kirchenhort gleichstellen zu können, zu einem „asenentstammten Erbe“ 
und nimmt für dieses nun ebenfalls ein Verbot der Profanierung in Anspruch. 

Auch diese Übereinstimmung ist nur in der ältesten Überlieferung erkenn- 
bar. Im Nibelungenlied benützt Kriemhild den Hort, um sich Anhänger zu er- 
kaufen, und Hagen versenkt ihn in den Rhein, weil er hofft, sich seiner später 
einmal selbst bedienen zu können (er wände, er sold’ in niezen, 1137); Gött- 
liches hat er hier nichts mehr an sich. 

Diese bis ins Detail reichenden Übereinstimmungen dürften den Schluß 
rechtfertigen, daß die lateinische Hortforderung, die soviel älter als die 
germanischen und keltischen Hortforderungen ist, deren Vorbild war. Ge- 
legenheiten, mit der Geschichte von dem imposanten Heldenkampf des römi- 
schen Diakons bekannt zu werden, gab es für alle Germanenstämme über- 


genug, sobald sie mit dem Christentum in Berührung gekommen waren. Zu‘ 


Ravenna befindet sich im Mausoleum der Galla Placidia ein zwischen 424 und 
451 geschaffenes Mosaik, das den Tod des Laurentius darstellt. Wer wollte 
zweifeln, daß es König Theoderich mit seinen Goten angesehen hat, als er 
diese Stadt Odoakers seinem Machtbereich einverleibte? In den Kanon der 
Messe aufgenommen, wurde Laurentius in der ganzen Welt bekannt. Be- 
sondere Verehrung fand er im Abendland; gerade auch in Deutschland sind 
ihm sehr viele Kirchen geweiht. Seine Legende wurde in alle großen Legen- 
dare aufgenommen, desgleichen in die Predigtsammlungen. In sämtlichen 
Zusammenstellungen von Sermones de tempore et de sanctis wird seine Ge- 
schichte in ihren Hauptzügen dargestellt. Wenn wir mit Heusler die Entste- 
hung des ältesten Heldenliedes vom Untergang der Burgundenkönige im 
5. oder 6. Jahrhundert ansetzen, können wir seinem Dichter — auch wenn er 
ein Heide war — die Kenntnis der Xystus-Laurentius-Passio ohne weiteres 
zutrauen. Er muß nicht ausdrücklich das Ziel gehabt haben, mit seinem Liede 
eine Kontrafaktur auf die Legende zu schaffen; er wurde aber jedenfalls das 
ihn stark beeindruckende Vorbild innerlich nicht ganz los, als er daran ging, 
das geschichtliche Ereignis zu besingen, das die germanische Heldenwelt er- 
schütterte. Es ist ein Wort Heuslers, daß „die Dichtersänger wiederholten, 


was sie vorfanden“. Wir möchten das auch auf solche Fälle anwenden, die ° 


Heusler nicht mit in Betracht zog: Sie wiederholten auch Motive und Szenen 
der christlichen Heldendichtung. 


“0 KırscH a. a. O., S. 413f. 
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‚net Me Bischof asus wiederholt als Vater und sich selbst als Schn, u 


Beispiel in dem Zuruf: Quo progrederis sine filio, pater? Dieser Sprah- 


‚gebrauch erhielt sich noch in den spätesten Bearbeitungen der Legende, u. a. 


auch in den deutschen. Im Märterbuch heißt es in der Sixtuslegende an der 
entsprechenden Stelle: 


15323 Die weil man in fürte hin, . 


sant Laurencius sprach czü im: 
‚lieber vater Sixte, 

ich gesach dich nie me 

allain got oppher pringenn ...‘ 


In seiner Antwort nennt Sixtus den Diakon chind mein. Sollte die kel- 
tische Anekdote unabhängig von der Nibelungendichtung aus der Passio ent- 
wickelt worden sein? Dafür könnte sprechen, daß Laurentius auch auf den 
britischen Inseln sehr beliebt war. Noch heute gibt es in der Erzdiözese Edin- 
burgh eine Laurentius-Bruderschaft*!. Einen anderen überraschenden Finger- 
zeig gibt der Umstand, daß Laurentius der Schutzpatron der Bierbrauer 
war#2. Seine Legende war also gerade in jenen Kreisen, die als Urheber und 
Verbreiter der inselkeltischen Erzählung anzusehen sind, besonders bekannt. 
Ob eine solche Beziehung vorliegt, könnte vielleicht in den Gebieten er- 


_ mittelt werden, wo die Sage noch heute lebendig ist. Über ihre Entstehungs- 


zeit läßt sich daraus schwerlich ein Anhaltspunkt gewinnen. Man sollte sie 
aber m. E. nicht zu früh ansetzen#°. 


#1 Ebenda S. 413f. 

“2 Handwörterbuch des deutschen Aberglaubens V (1932/36), Sp. 925. 

43 Vergleichbare Anekdoten — freilich ohne tragischen Schluß — entstehen noch in 
der Gegenwart. Von einem Zentrum der bayrischen Käseerzeugung erzählte man 
mir 1946 folgendes Geschichtchen: Man hatte dort den Ehrgeiz, alle erdenklichen 

 Käsesorten herzustellen und überwand jedes Hindernis, um jeweils die besten Re- 
zepte zu erhalten. Es gelang aber nicht, einen echten Parmesan zu machen, denn 
die Italiener hielten das Rezept geheim. Da sandte man einen Agenten aus, der 
einen italienischen Meister der Parmesanbereitung dazu brachte, mit ihm nach 
Bayern zu fahren. Man wollte sich zwar die Sache etwas kosten lassen, aber der 
Italiener stellte so unerhörte Forderungen, daß man ihm sagte: „Soviel bekommt 
ja nicht einmal der Reichspräsident Hindenburg.“ Darauf habe der Italiener er- 
klärt, daß der ja auch keinen Parmesan machen könne, und sei wieder heimgefah- 
ren, ohne das Parmesangeheimnis zu verraten. 


== ” 


Von zwei mächtigen Impulsen finden wir die Phantasie des jungen Schiller 
ursprünglich in Bewegung gesetzt, sein poetisches Werk vorzüglich belebt. 


"Erstens tritt ausdruckfordernd hervor eine heroisch-titanische Empfindungs- 
weise Sie erscheint entweder als Macht- und Kraftgefühl, oder als Drang nach _ 


dem Gewaltig-Erhabenen, als Begierde nach unbegrenzter Freiheit, als „wü- 
tender Durst nach Gewalt und Vergötterung“!. Die gewaltsam zwingende 
Einschränkung des jungen Dichters durch die umweltlichen Lebensbedingun- 
gen läßt dieses ursprüngliche Gefühl je länger je mehr sich stauen und an- 
schwillen, und modifiziert zugleich die Phantasiebilder — „Kolosse und Ex- 
tremitäten* — in Richtung auf Empörung und Rebellion einer ungeheuern 
Kraft gegen die Gewalt einer entgegenstehenden. Philosophisch gerechtfertigt 
findet der junge Schiller dieses Empfinden durch die Genie-Ideologie der Zeit, 
die ihm sein Akademielehrer Abel vermittelt. Im literarischen Raum trifft er 
auf anspornende Bestätigung seines Fühlens in der zeitgenössischen Dichtung 
der Stürmer und Dränger, und bei ihren Idolen aus Antike und Moderne 
findet er antwortende Gegenbilder zu den Geschöpfen, die seine eigene Phan- 
tasie bevölkern: bei Homer und Plutarch, Shakespeare, Klopstock etc. 


Solcher Empfindungsweise gesellt sich nun andererseits ein strenges mora- 
Jisches Bewußtsein zu, das vornehmlich als Rechts- und Gerechtigkeitssinn sich 
darstellt und das gleichfalls Bekräftigung und Antrieb durch die besondere 
Umwelt des jungen Dichters und den allgemeinen Geist der Epoche empfängt. 
Dieser Impuls bringt die Idee der sittlichen Weltordnung, des objektiven Mo- 
ralgesetzes hervor und begegnet der ungestalten Gewaltigkeit und expressiven- 
Willkür des nach Enormität strebenden Kraftgefühls mit dem fordernden Hin- 
weis auf Norm und Beschränkung. 


In der Dichtung des jungen Schiller treffen sich die beiden Impulse, und ihr 
Wirken bestimmt weithin nicht nur thematisch deren Gehalt, sondern auch 
die Formelemente. Eine diesbezügliche Analyse erschließt ein reiches Problem- 
feld. Insbesondere eröffnet der Versuch, die Beziehungen und Verbindungen 
der beiden Impulse innerhalb des Werkes aufzuklären, ein kompliziertes Ge- 
flecht von Fragen. Nicht nur durchdringen sich nämlich die beiden Impulse in 
gemeinsam gestaltender Tätigkeit, z. B. im Entwurf des erhabenen Verbre- 
chers, des luziferischen Helden — wobei das Urbild des gewaltigen, Piutarch- 


formatigen Menschen, das der Titanimus des Gefühls entworfen hatte, auf. 


seine moralische Relevanz befragt wird und sich aufspaltet in den großen 
Tugendhaften und den titanischen Verbrecher (ersterem wird bezeichnender 


ı „Fiesko*. Mannheimer Bühnenbearbeitung; 4. Akt, 15. Sz. 


v 
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das poetische Werk zum Kampffeld der beiden Kräfte wird, auf dem sie kol- 
lidieren und die andere zu unterwerfen versuchen. Offenbar ist dieser Vorgang 


innerhalb des gehaltlich-ideellen Bereichs der Dichtung. Die tragische Kon- 
zeption gründet ja weithin auf dem Antagonismus von subjektiver Größe und 
objektivem Moralgesetz. Jene bedroht dieses: zwei so gewaltige Naturen 
wie Karl Moor, könnten nicht nur, sondern würden tatsächlich „den 
ganzen Bau der sittlichen Welt zu Grunde richten“; dieses vernichtet jene: 
der Geschehnisablauf der Räuber zeigt, wie eben dieser titanische Karl Moor 


durch die Macht der sittlichen Welt überwältigt und als irdisches Dasein zer- 


stört wird. Aber auch innerhalb des Formbereiches der Dichtung trägt sich der- 
selbe Konflikt aus. Nicht selten können wir beobachten, wie der eine Impuls 
die alleinige Herrschaft über die gestaltende Phantasie gewinnt und diese 
unter Mißachtung des Formwillens des anderen Impulses zwingt, ihrem be- 
schränkten Ausdrucksbedürfnis zu dienen — ein Prozeß, der keine unwesent- 
liche Gefahr für die Stilreinheit und Formsolidität der Dichtung bedeutet. 

Beide Impulse nämlich, ideal wirkend gedacht, streben ihrer Natur nach zu 
divergierenden Objektivationsformen®. Betrachten wir zunächst die Formten- 
denzen der von der moralischen Idee gelenkten Phantasie. Die moralische 
Idee bedarf, wenn sie sich nicht als bloßer Lehrsatz verkündigen, sondern 
wirkliche dichterische Gestalt gewinnen will, des individuellen Vorfalls, an 
welchem sie exemplarisch hervortreten kann. Dieses Hervortreten wird umso 

- herrlicher, ihre Macht umso glänzender offenbar, wenn sie sich in Sieg und 
Triumph über eine ihr widerstreitende Kraft zeigt. Die von der sittlichen Idee 
beherrschte Phantasie wird deshalb zur Gestaltung von Aktionen und Ge- 
schehnissen streben, problematische Verhältnisse und Konflikte erfinden, bei 
denen gegensätzlich gerichtete Kräfte kollidieren und sich bekämpfen. In sol- 
chen Vorgängen wird sie die Bilder von Vergehen und Schuld, Abfall und 
Verstrickung, Sühne und Gericht erscheinen lassen — Bilder, in welchen ıhr 
Wirken aufs deutlichste sichtbar wird. Einem solchen Gestaltungswillen ist die 
dramatische Form angemessen. Die Wirksamkeit des moralischen Bewußtseins 
innerhalb des Schillerschen Jugenddramas zeigt sich denn auch vorzüglich bei 
jenen Elementen des Werkes, die eigentümlich dem Drama zugehören: in der 
Fügung und Ordnung des schicksalhaften Geschehens, der Herbeiführung und 
Begründung der Kollisionen, die zum tragischen Konflikt und zur Katastrophe 
führen. 

Solchem Gestaltungswillen widerspricht die Formtendenz der vom titani- 
schen Gefühl bestimmten Phantasie in verschiedener Hinsicht. Zunächst tref- 
fen wir hier auf den Drang nach unmittelbarer Selbstaussage, nach expressi- 
vem Bekenntnis. Damit geht Hand in Hand eine Mißachtung des im Drama 


2 „Räuber“, V. Akt, 2. Sz. Vgl. das Gedicht „Monument Moors des Räubers“. 

3 Die folgenden Erörterungen sind, wie die Problemstellung des Aufsatzes über- 
haupt, von Emil Staigers „Grundbegriffen der Poetik“ (2. Aufl. 1949) weitgehend 
angeregt und gefördert worden. 
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stellen von Grund und Folge, Ursache und Wirkung, das Ausbreiten eines 
weiten Netzes, in welchem alles aufeinanderbezogen und ineinandergefloch- 
ten ist. Das titanische Gefühl aber will von Rechenschaft über Möglichkeit 
und Wahrscheinlichkeit nichts wissen, will nicht erklären, sondern rücksichts- 
los sich ausdrücken, ist unbesonnen und ohne Überblick über irgendein Bezugs- 
feld, in welchem Bedingungen und Notwendigkeiten sich begegnen. Es be- 


- zieht nichts aufeinander, sondern stellt unbekümmert um Grund und Folge 


Eines neben das Andere. 


Damit hängt das Widerspruchsverhältnis zusammen, in dem es zur drama- 
tischen Zeitgestaltung und -behandlung steht. Die dramatische Bewegung 
zielt einlinig auf die Lösung des Konflikts, d. h. des Problems. Sie erzeugt 
einen Funktionalismus der Teile, die alle dienend dem Vorwärtsgang der 
Handlung verpflichtet sind. Sie duldet kein Verweilen und Abschweifen, 


keine Verselbständigung des Einzelnen. Sie verlangt stete Präzipitation. Der 


titanische Impuls hat dementgegen die Neigung zum verweilenden Selbstge- 
nuß in der rauschhaften Kundgabe des Hoch- und Machtgefühls der Seele. 
Er ist in sich selbst zentriert, verwirklicht sich im selbstgenügsamen, erhabe- 
nen Moment und hat die Tendenz, diesen festzuhalten, in ihm zu verharren. 
(Wenn sich die „Megalomanie“ des Dichters vornehmlich bei der Prägung 
der „kleinen“ Bauteile des dramatischen Werkes wirksam zeigt — in der 
expressiv-ekstatischen Sprachgebärde, dem extremen Ausdruck, der exorbi- 
tanten Metapher, der ungeheuerlichen, als erst- und einmalig empfundenen 
und gewollten szenischen Situation — so erkennen wir darin offenbare Ent- 
sprechungen zu der von uns aufgestellten Behauptung). Statt Transition in 
der problematischen Bewegung finden wir hier also Verharren und Statu- 
arisierung im hochgefühlten Moment. 


Allerdings kennt das titanische Gefühl in dieser Hinsicht auch noch eine 
andere Ausdrucksform. Indem es nicht nur als Gefühl von Größe, sondern 
auch als Drang nach dem Großen, als „Durst nach Gewalt und Vergötte- 
rung“ erscheint, bekommt es intentionalen Charakter, wirkt projizierend, 
ist aufs Zukünftige bezogen und besitzt somit Präzipitation ähnlich der der 
dramatischen Form. (Dieser Verhalt wirkt bei der Entstehung des Schiller- 
schen Pathos mit und verdrängt z. B. innerhalb des lyrischen Bereichs die lied- 


hafte Poesie zugunsten odenartiger Gebilde — wobei selbstverständlich auch: 


eine Reihe anderer Faktoren eine Rolle spielen, die jedoch in unserem Zu- 
sammenhang nicht interessieren.) 


Ähnlich, sagten wir, nicht gleich der dramatischen Form. Denn ein 
anderes ist pathetische, ein anderes problematische Bewegung. Das Pathos hat 


Ineinander.Weiterhin sträubt sich das titanische Gefühl ReiR; die im Drama 
geforderte Besonnenheit gegenüber den Kausalzusammenhängen. Die dra- 
matische Form verlangt Genauigkeit der Motivierung, sorgfältiges Heraus- 


ne 1 


nr 


4 zwar gleichfalls intentionalen Charakter, stößt sich auch vom Augenblick ab, 
- ruft Zukünftiges herbei, fordert Nochnichtbestehendes herauf, setzt sich aber 


ganz andere Ziele, nämlich die Befriedigung der im Pathos sich ausdrücken- 
den titanischen Begierde, d. h. es fordert den Moment herauf, in dem der 
Durst der Seele, wenn auch nur im Phantasiebild, Genugtuung erhält. Das 
aber steht in keinem notwendigen Zusammenhang mit der Befriedigung, die 
das moralische Bewußtsein, von dem das problematische Geschehen in Bewe- 
gung gesetzt wird, intendiert. Pathetische und problematische Bewegung 


- haben sozusagen einen verschiedenen Wellengang, brechen sich jeweils an 


einer anderen Küste. Unsere spätere Analyse des ‚Fiesko‘ wird dieses Problem 
wiederaufgreifen und weiterführen. 

Die beiden genannten Impulse zeigen also divergierende Formtendenzen. 
Der eine strebt zur dramatischen Form, der andere hat eine offenbare Nei- 


gung zur lyrischen. Gemäß dieser Voraussetzung sollten wir in Schillers. 


lyrischer Dichtung dramatische Formtendenzen finden, ebenso wie in seinen 
Dramen Teile, die den Gesetzen des Dramas störend widerstreben. 

In wie starkem Maße der Titanismus des Gefühls grundsätzlich der drama- 
tischen Form entgegenstehen kann, mag uns z. B. das Schicksal der zahl- 
reichen Dramenpläne des jungen Goethe zeigen. Die große Persönlichkeit 
ist jeweils ihr Vorwurf, der gewaltige Mensch iri seiner Lebensmächtigkeit 
und Seelenfülle, göttergleich oder gotterfüllt selbst noch in der widergött- 
lichen Haltung: Caesar, Christus, Mahomet, Sokrates, Prometheus. Was von 
diesen Plänen Gestalt annahm und uns überliefert ist sind hymnisch getönte 
Fragmente, dithyrambische Monologe oder Zwiegespräche — Zwiegesänge. 
Kein Plan gelangt bis zur abgeschlossenen Ausführung. In einzelnen Fällen 
wechselte der Dichter überhaupt aus dem dramatischen Bereich hinüber in 
den lyrischen, und gab den Dramenplan zugunsten der Ode auf?. Das titani- 
sche Gefühl verdichtete sich unmittelbar, auf den Umweg über das drama- 
tische Problem verzichtend, in das lyrische Bild. Dieses faßte das Denkbild 
des großen Menschen, in dem sich alle titanischen Seelenmächte zusammen- 
ballen, in den einen Moment, in welchem er in voller Herrlichkeit erscheint: 


Hier sitz’ ich, forme Menschen 
nach meinem Bilde... 


Es ist aufschlußreich — und führt zugleich unsere Untersuchung weiter — 
der Prometheusode Goethes eines der frühesten Gedichte Schillers gegen- 
überzustellen: „Der Eroberer“5. Beide Male sehen wir die widergöttliche 
Geste, bei Goethe allerdings im Gegensatz zu Schiller ohne moralische Rele- 
vanz; dem entspricht dort der prometheische, hier der luziferische Titan. Merk- 
würdig ist auch, wie sich bei Goethe die Rebellion gegen Gott als konkurrie- 


4 Es ist in diesem Zusammenhang merkwürdig, daß Schiller bei seiner Selbstkritik 
der „Räuber“ im „Wirtembergischen Repertorium“ sich, wenn auch bei der Kritik 
der Sprache, ermahnt: „Im nächsten Drama erwartet man Besserung, oder man 
wird ihn (den Dichter) zu der Ode verweisen.“ 

5 Zitiert, wie im Folgenden alle Gedichte, nach Schiller, Nationalausgabe Bd. I, S. 6ff. 
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stalt in Schillers Gedicht macht es zunächst auch unm glich, ß, w Pi 
Goethes „Prometheus“, poetisches Ich und poetische Gestalt identisch sind. 


Der junge Schiller 1äßt das lyrische Ich als Ankläger auftreten. Er beginnt 


das Gedicht als Auseinandersetzung — eine dramatische, nicht eine lyrische 
Haltung! Wir haben hier ein Beispiel für das Eindringen dramatischer Ele- 


mente ins Gedicht infolge des Wirksamwerdens einer moralischen Problem- 


stellung. Im Fortgang des Gedichts tritt jedoch das lyrische Ich immer näher 
an die titanische Figur heran. Zwar verflucht der Dichter ihre Taten, ist 
zugleich aber von ihrer Mächtigkeit fasziniert, so sehr, daß in der achten 
Strophe das Iyrische Ich plötzlich in den Eroberer hinübertritt und aus dessen 
Seele heraus spricht. Und gerade jetzt, im Zustand der Identität von poeti- 
schem Ich und poetischer Gestalt, schafft die megalomanische Phantasie des 
Dichters die ungeheuersten Bilder. Sie begnügt sich nicht damit, Verwüstung 
und Unterwerfung des Erdballes zu imaginieren. Die Gedanken fliegen 
weiter. Aus dem Eroberer der Welt wird der Antagonist Gottes — und 
sogar der siegende. Aus ihren Bahnen will er die Erde stoßen, 


Sternen an sie zu rudern, 
Auch der Sterne Monarch zu seyn. 


Und dann das höchste, nicht mehr überbietbare Bild: 


Dann vom Serien Thron, dort wo Jehovah stand 
Auf der Himmel Ruin, auf die zertrümmerte (sic!) 
Sphären niederzutaumeln — 


Niedertaumeln ist hier nicht als körperliche Bewegung zu verstehen, son- 
dern bezeichnet in Klopstockschem Sprachgebrauch ein schwindelndes Er- 
habenheitsgefühl, den Wirbel der Empfindungen beim Anblick des unter- 
worfenen Weltalls. In dieser Strophe erreichen Phantasie und Gefühl des 
Dichters ihren Gipfelpunkt. In den folgenden Versen tritt wieder die Distanz 
von poetischem Ich und poetischer Gestalt ein, die Verfluchung setzt sich fort 
und endet in der Ausmalung des Gerichts am Jüngsten Tag — was alles nach 
dem Voraufgegangenen (in dem der Eroberer ja Gott von seinem Thron ver- 
trieben hatte!) nun notwendig matt wirken muß, ja gar als unangemessene 
Sentimentalisierung, so etwa der Hinweis auf das vergeblihe Um-Gnade- 
Weinen des Eroberers vor Gottes Richterstuhl. Der luziferische Titan ist hier 
zum „schlimmen Monarchen“ zusammengeschrumpft. 

Zwei Phänomene interessieren in diesem Gedicht für unsere Fragestellung. 
Zum ersten der Wechsel von Distanz und Identifikation: zwar bleibt die mora- 
lische Bewertung und Verwerfung der Gestalt gültig und unbezweifelt — 
als Meinung, im Gedicht sententiös ausgesprochen. Aber sie wird, und das 
zeigt die Form, offenbar zeitweise vergessen, oder besser: verdrängt. Über- 
wältigt von der Imagination der Gewaltigkeit seiner Figur überspringt der 
Dichter die Distanz von lyrischem Ich und Iyrischer Gestalt. Die Faszination 
führt nie zur Solidarität mit dem erhabenen Verbrecher innerhalb der ge- 
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E haltlichen Aussage, dagegen sogar zur Identifikation innerhalb der spontan 


sich ausdrückenden, die Gestalt des Gedichtes bedingenden Bewegung der 


Seele. Zum anderen interessiert uns der Vorgang, wie in dem Moment, da 
das lyrische Ich zusammenfällt mit der lyrischen Gestalt, aus einer Seele 
mit ihr fühlt, einen Gedanken mit ihr denkt, die Bewegung steil nach 
oben strebt — in der Empfindung wie, entsprechend, im bildhaften Vorgang 
(„Sternen an... zu rudern .. .“). Dieser Hochflug erreicht einen Punkt, 
wo der Wirbel der Gefühle eine Stärke hat, jenseits derer keine Steigerung 


bar, als der Thron Gottes). Alles bisher Gesagte hatte transitorischen Charak- 
ter, war emporstrebende Bewegung. Jetzt nach der Erreichung des Endpunktes 
muß die Bewegung einhalten. Ein Fortschreiten ist nicht mehr möglich, höch- 
stens als Abstieg. Und mit dem Aussetzen der Bewegung erfolgt zugleich ein 
Aussetzen des Zeitablaufs®. An diesem Punkt tritt nun das ein, was wir die 
Statuarisierung des höchstgefühlten Moments nannten, auf welchen die pathe- 
tische Bewegung hinstrebt: sie erstarrt in der monumentalen Pose, das Gefühl 
genießt sich selbst in der Selbstverherrlichung im erhabenen Augenblick. 
Der Wechsel von Distanz zur Identifikation als Ergebnis der Befreiung 
des titanischen Gefühls aus der moralischen Problemstellung soll uns hier als 
Stilmerkmal in der lyrischen Dichtung Schillers nicht weiter beschäftigen. Die 
Vielfalt der Gattungsmöglichkeiten im Bereich Iyrischer Dichtung erlaubt 
entsprechend weitgehende Freiheiten, sodaß jene Stileigentümlichkeit nicht 
notwendig formzerstörend wirken muß. Im Gegenteil kann sie sogar eine 
besonders eigentümliche Art expressiver Gedankenlyrik im Gefolge Klop- 
stocks begründen. Erst bei der Betrachtung des „Fiesko“ wollen wir diese 
Fragestellung wieder aufgreifen. Noch eingehender wollen wir jedoch an den 
Gedichten des jungen Schiller jene Tendenz zur Statuarisierung des erhabenen 
Moments untersuchen. Sie wird, so stellten wir fest, dort wirksam, wo die 
Empfindungsmöglichkeit zu einem äußersten Punkt und damit Ende, zur 
„Elisiumssekunde“, gelangt ist”. Die Tendenz zur Statuarisierung ist umso 
auffallender, weil die Gedichte durch ein rapides Zeitgefälle ausgezeichnet 
werden, durch ein Stürmen von Augenblick zu Augenblick. Kennzeichnend 
ist innerhalb des Wortfeldes die Fülle von Verben der Bewegung und die 
offenbare Vorliebe für Metaphern, die einen Bewegungseindruck vermitteln: 
z. B. Quelle, Strom, Wind, Sturm, Sternenbahn, Adler, Wellen, Flügel, Wir- 
beltanz, Strudel etc. Der Rausch der Empfindung läßt die Einbildungskraft 
nicht zur Ruhe kommen, stößt sie von jedem erreichten Vorstellungsbild un- 
befriedigt weiter zum nächsten, höheren, bis der Gipfelpunkt erreicht ist, von 
welchem aus kein Fortschreiten mehr möglich ist, alles nur noch „unten“ liegt. 
An diesem Endpunkt wird dann die — auf jeder Stufe gleichsam geprüfte und 
jedesmal verworfene — Möglichkeit zur Statuarisierung aktualisiert. 


6 Es ist bezeichnend, daß der Dichter in den folgenden Versen dann auc an der 
„Unsterblichkeit“ des Eroberers anknüpft. 

2], S.65, Die Seeligen Augenblicke. Vgl. schon „Eroberer“: ein „Elisium“ blüht in 
dem Gedanken auf, auf Gottes Thron zu stehen. 


mehr möglich ist. (Ebenso ist im bildhaften Vorgang nichts Höheres vorstell- _ 


Aug ge 
Bet einen Zustand let Exaltiertheit: 


Laura! Welt und Himmel u ah 


Wähn ich — „ 
ER gelingt eine weitere Steigerung. Das Gewähnte wird Wirklichkeit: 
Und die Welt tritt in ihr Nichts zurück. 2 R 


"In der Anthologiefassung kommt der Aufstieg npch stärker zum Ausdruck. 


Der Eingang greift nicht ganz so weit, dämpft etwas: 
Laura, über diese Welt zu flüchten 
Wähn ih — 
Dafür kommt die Unübersteigbarkeit der letzten Stufe noch schärfer heraus: 
Leises .. Murmeln .... dumpfer .. hin .. verloren .. 
Stirbt ... allmählich .. in den trunknen ... Ohren . 
Und die Welt ist..... Nichts .... 

Weiter können Gefühl und bildschaffende Phantasie nicht reichen, der 
höchste Moment ist da. Und nun folgt ein fast programmatischer Ausdruck 
der von uns bezeichneten Formtendenz: Einhalt der Bewegung, Stillstand der 
Zeit (ein „Verweile doch“ bei Schiller): 

Ha! daß izt der Flügel Chronos harrte, 
Hingebannt ob dieser Gruppe starrte, 
Wie ein Marmorbild — — die Zeit! 

Mit Notwendigkeit gleitet Schillers Phantasie von dieser Vorstellung weiter 
zum Gedanken der Sprengung der sinnlichen Welt durch das Hereinbrechen 
der zeitlosen Ewigkeit. Im „Geheimnis der Reminiszenz“10 ruft der höchste 
Liebesmoment, die „Lustsekunde“, wenn die Liebenden „auf der Wonne gähe 
Spize klettern“, das Bild des Zerbrechens der Endlichkeit, des Überschreitens 
der Grenze zwischen Zeit und Ewigkeit hervor!t, In „Melancholie“12 erscheint 
im anderen thematischen Zusammenhang das gleiche Motiv. Diesmal kleidet 
sich der Todeswunsch im höchstgefühlten Moment in einen Vergleich aus der 
Theaterwelt: 

Brich die Blume in der schönsten Schöne, 
Lösch, o Jüngling mit der Trauermiene! 
Meine Fakel weinend aus, 
Wie der Vorhang an der Trauerbühne 
Niederrauschet bei der schönsten Scene, 
Fliehn die Schatten — und noch schweigend 
horcht das Haus. 


871,25. 

9 1,64f. 

10 ], 104ff. 

ı Vgl. „An die Parzen“, I, 73f.: „Wenn Göttin izt an Laurens Mund beschworen/ 


R BER ven aus seiner Hülse springt ... Dann, Göttinn, laß die böse Scheere fallen!“ 
‚112. 
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Die Szene währt fort, der Moment — der letzte, schönste, höchste — gewinnt 
Dauer, nämlich im schweigenden Horchen des Hauses, in der bewundernden 
Ergriffenheit der Zuschauer: es gibt kaum eine andere Zeile im Werk des 
jungen Schiller, die in ähnlich prägnanter Kürze und so angemessener Bildlich- 
keit seinen „Durst nach Vergötterung“ verlautete!3. 

Die Statuarisierung wird übrigens auch dort wirksam, wo die Phantasie ein 
negatives Maximum — statt des Hochgefühls tiefste, letzte Stufe der Ver- 


zweiflung — bildhaft anschaubar machen will: im Gedicht „Gruppe aus dem. 


Tartarus“14 die zeitlose Ewig-Gleichheit des Verdammt-Seins: 


Ewigkeit schwingt über ihnen Kraise 
Bricht die Sense des Saturns entzwey. 


Ein noch drastischeres Beispiel finden wir in „Kabale und Liebe“15, wo Fer- 
dinand, den Doppelmord planend, in rasendem Liebeshaß das mit Luise ge- 
meinsame Höllendasein imaginiert: 

Eine Ewigkeit mit ihr auf ein Rad der Verdammnis geflochten — Augen in Augen 
wurzelnd — Haare zu Berge stehend gegen Haare — auch unser hohles Wimmern in 


eins geschmolzen — und jetzt zu wiederholen meine Zärtlichkeiten und jetzt ihr 
vorzusingen ihre Schwüre — Gott! Gott! die Vermählung ist fürchterlich — aber ewig! 


Zur Analyse des dramatischen Werkes übergehend soll uns zunächst die 
Frage beschäftigen, wie sich der von uns festgestellte Drang des Dichters zur 
Identifikation mit seinen Figuren verträgt mit der Forderung nach dramati- 
scher Objektivität, nach Distanz von Dichter und Spiel, bzw. Spieler. Es läßt 
sich allgemein behaupten, daß in den dramatischen Jugendwerken seit dem 
Sturm und Drang eine Neigung des Dichters zur Identifikation mit seinen 
Figuren, besonders mit der Gestalt des Helden, typisch ist (des Helden, der 
nicht nur bei Schiller so oft der „große Mann“ ist, der „auf hundert großen 
Unternehmungen wie auf übereinander gewälzten Bergen, zu den Wolken 
hinauf“ steigt!6). Dem entspricht, daß der Stilwille meist auf das Figuren- 
drama gerichtet ist, nicht auf das Geschehnisdrama!? — vgl. etwa Goethes 
Götz, Schillers Fiesko, Grabbes Herzog Gothland, Büchners Danton, Hebbels 
Judith. Der dichterische Schaffensprozeß vollzieht sich eruptiv. Die zur Ge- 
staltung drängenden Energien zielen nicht auf das Selbstentäußerung ver- 
langende Kunstgebilde, sondern auf die bekennende Selbstäußerung. So 


18 Vgl. auch die Bedeutung des „Monuments“ in Schillers Jugendlyrik: das Monu- 
ment als die „in des Zeitstroms wogendem Gewühl“ feststehende und fortdauernde 
Statuarisierung der Existenz. Z. B. „Vorwurf. An Laura“, I, 92ff.: „Daß dereinst 
an meinem Monumente/Stolzer thürmend nach dem Firmamente/Chronos Sense 
splitternd niederfiel —.“ Übrigens ist das Monument einer der am häufigsten er- 
scheinenden Topoi in Lohensteins Trauerspielen — ein, zwar nur kleines, Beispiel 
dafür, wie berechtigt Stäudlins Vergleich Schillers mit Lohenstein war (Vgl. Lohen- 
steins „Epicharis“, Schlußszene (Ed. Just, Römische Trauerspiele, S. 269)). 

14 ], 109. 

15 IV. Akt, 4. Szene. 

16 Goethe, Götz II. Akt (Jub.-Ausg. 10. Bd. S. 56). 

17 Vgl. Kayser, Das sprachliche Kunstwerk, 1. Aufl. S. 370ff. 


auf Gattungsgesetzlichkeiten und are ehr edir 
das die Kundgabe subjektiver Gefühle, Willenssetzungen und Glaubens 


gebot aufgestellten Schrankihs aa 


kenntnisse erlaubt. Wenn aber der Dichter die notwendige Distanz zum ob- 
jektiven dramatischen Vorgang nicht einhält, wenn er sich unmittelbar im 
Spiel kundgibt und die Figur zum direkten Sprachrohr macht, dann gerät er 
in Gefahr, zwischen der Figur als Charakter innerhalb des dramatischen Spiels 
und der Figur als Mund des Autors Widersprüce zu schaffen. Gelegentlich 


kann dadurch die Einheit des poetischen Charakters zerbrochen werden. Als 
Beispiel sei eine Stelle aus Büchners „Woyzeck“ angeführt. In der Szene E | 


„Straße“ sagt die Titelfigur!®: 


Wir haben schön Wetter, Herr Hauptmann. Sehn Sie, so ein schöner, fester, grauer 

Himmel; man könnte Lust bekommen, ein’ Kloben hineinzuschlagen und sich daran 
zu hängen, nur wegen des Gedankenstrichels zwischen Ja und wieder Ja — und Nein. 
Herr Hauptmann, Ja und Nein? Ist das Nein am Ja oder das Ja am Nein schuld? 
Ich will drüber nachdenken. 
Woyzeck übersetzt hier sein primitiv-urtümliches Empfinden in die geist- 
voll-tiefsinnige und mit Paradoxen und Antinomien spielende metaphorische 
Rede, die der Dichter zwar dem melancholischen Prinzen Leonce oder dem 
skeptischen Revolutionär Danton in den Mund legen durfte, die aber in 
diesem Drama außerhalb des dem Helden zugänglichen Ausdrucksraumes. 
liegt. 

Bei Schiller, sagten wir, liege die Gefahr, von der Distanz zur Identifikation 
hinüberzuwechseln, in der Neigung des Titanismus des Gefühls, sich aus der 
Vereinigung mit der sittlichen Idee zu lösen. Das expressive Pathos wirft dann 
die Bindung an das dramatische Problem ab und drängt zur selbstherrlichen 
Äußerung. Auf die Betrachtung der „Räuber“ wollen wir in den folgenden Er- 
örterungen im allgemeinen verzichten. Wir würden in diesem Drama das 
Wirken der in Frage stehenden Gestaltungstendenzen zwar häufig, jedoch 
nur punktuell feststellen können. Trotz deutlicher Mehrschichtigkeit ist das 
Erstlingswerk nämlich durch jene formale Geschlossenheit ausgezeichnet, die 
„Fiesko“ in starkem Maße vermissen läßt. Souverän beherrscht das — mora- 
lisch fundierte — dramatische Problem über alle episodenhaften Auswüchse 
hinweg den Szenenablauf, treibt das Geschehen voran und begründet den 
Konflikt. Auf genial einfache Weise hat der junge Dichter verstanden, den 
Verführungen zur Selbstherrlichkeit der großen Gestalt und der großen Geste 
auszuweichen, jeweils ihre moralische Relevanz und den Zusammenhang mit 
dem dramatisch aufzulösenden Problem zu bewahren: dadurch, daß er von 
Beginn an zwei, antagonistisch gerichtete, außerordentliche Figuren ins Spiel 
bringt und die Aktionen der einen stets die Reaktionen der anderen provo- . 
zieren läßt; darüber hinaus diesen beiden noch einen dritten Akteur entgegen- 
stellt, der sie an Außerordentlichkeit und Größe nochmals übersteigt: Gott 


18 Zit. nach Inselausgabe, ed. Bergemann, 5. Aufl. S. 156. 
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selbst, als die das moralische Gesetz garantierende Instanz, der zum wahrhaf- 
ten Gegenspieler für jeden der beiden feindlichen Brüder wird und vor dessen 
eindeutigem, im Geschehen sich kundgebenden Willensspruch der Konflikt 
endet, die Problematik sich auflöst!?. Die Mächtigkeit, mit der die morali- 
sche Fragestellung ins Spiel eingreift, zwingt in den „Räubern“ alle auflösen- 
den Befreiungsversuche des nach undramatischer Autonomie begehrenden 
titanischen Gefühls nieder. 

Anders in „Fiesko“2. Eine des Plutarch würdige Gestalt — so begegnet 
der Titelheld dem jungen Schiller bei seinem „großen Rousseau.“ Das Bild 


eines grandios verwegenen Täters wird zum Keim der Gestaltung. Das Un- 


ternehmen eines großen Willens, das den Dichter fasziniert und seine Be- 
wunderung erregt, wird der Vorwurf für das Drama; ein Unternehmen unge- 
wöhnlicher Größe, wie der Satz betont, den Schiller der Buchausgabe voran- 
setzt: „Nam id facinus inprimis ego memorabile existimo sceleris atque peri- 
culi novitate.“ Daß dieser Satz ein Urteil Sallusts über Catilina ist, weist zu- 
gleich auf den Typus hin, dem der Held zugehören wird: zum Typus des er- 
habenen Verbrechers. 

In der Vorrede zum Drama?! nennt Schiller seinen Stoff eine „kalte, un- 
fruchtbare Staatsaktion.“ Er habe vor der Aufgabe gestanden, diese Staats- 
aktion „aus dem menschlichen Herzen herauszuspinnen und eben dadurch an 
das menschliche Herz wieder anzuknüpfen“, aus dem „politischen Helden“ 
einen „Menschen“, d.h. ein empfindendes Wesen zu machen, und „von der 
erfindrischen Intrigue Situationen für die Menschheit zu entlehnen.“ Es ist 
sicher, daß der Dichter unter dieser Beseelung des Stoffes vorzüglich seine 
Moralisierung verstehen wollte??. Ebenso sicher ist aber auch, daß das Er- 
gebnis dieser Beseelung ein anderes wurde, als das moralische Programm vor- 
sah. Wir erkennen seine Umrisse in Schillers Bemerkung an Dalberg: das 
Werk „sollte ein ganz großes Gemälde des wirkenden und gestürzten Ehr- 
geizes werden“2®. Das menschliche Herz, aus dem Fiesko herausgesponnen 
wurde, war Schillers eigenes Herz, in dem, wie im Herzen Fieskos, der 
„wütende Durst nach Gewalt und Vergötterung“ brannte. 

Wie die titanische Rebellion gegen „das schlappe Kastraten- Jahrhundert“ 
die ursprünglichste Keimzelle der „Räuber“ gewesen war, so im „Fiesko“ 
wiederum der Aufstand eines großen, rebellierenden Helden. Nun aber bei 


19 Man hat Gott den eigentlichen Helden des Dramas genannt! Allerdings wird mit 
einer solchen Behauptung der Tragödiencharakter des Werkes aufgehoben. 

20 Wir zitieren im Folgenden nach der historisch-kritischen Ausgabe der Sämtlichen 
Schriften Schillers, ed. von Goedeke, 3. Theil, hsg. v. Vollmer, Stuttgart 1868. 

21 S.5f. 

22 Vgl. „Erinnerung an das Publikum“ (S. 349ff.): „Über die moralische Beziehung 
dieses Stückes wird wohl niemand zweifelhaft seyn.“ — Die Absicht, „Situationen 
für die Menschheit zu gestalten“, ist wohl im Rahmen des Sentimentalismus der 
Zeit zu verstehen. Sie kommt deutlich in Szenen wie 4. Akt, 14. Sz. zum Ausdruck 
(Disput zwischen Fiesko und Leonore über das Verhältnis von Liebe und Herr- 
schaftsgewalt). 

23 Brief v. 16.11.82, Briefe, ed. Jonas, 1. Bd., S. 79. 


u wen ns Konfli 
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nicht ausbleiben. Der historische Stoff vermittelte den Tod 


fall — etwas für Schillers Bühne Undenkbares. Der Untergang des Helden 


mußte sinnvolle Frucht seines Handelns sein, mußte Gerichts- und Sühne- 


 charakter erhalten. Das machte ein voraufgehendes Schuldigwerden erforder- 
lich, damit zugleich eine widersittliche Richtung in Willen des Helden. Diese 
bringt Schiller dadurch ins Spiel, daß er als sittliche Instanz die Idee der Frei- 
heit in Gestalt des Republikanismus in das Drama einführt. Mit ihr gerät die 
Herrschaftsbegierde des Helden, sein „Titanismus“, in Konflikt. Der Antago- 
nismus von subjektiver Größe und objektivem Moralgesetz als Grundlage des 
tragischen Geschehens begegnet uns also auch im Entwurf des „Fiesko.“ 


Soweit das ideelle Gerüst. Nun aber komplizierte der Stoff die Arbeit des 
Dramatikers. Das von den Quellen vermittelte und zur Gestaltung ergriffene 
Geschehnis stellte ja gar nicht einen zur Katastrophe treibenden Konflikt 
zwischen subjektiver (Herrsch-) Begierde und objektiver (sittlicher Freiheits-) 
Idee vor, sondern die Verschwörung und den Aufstand einer genialen Per- 
sönlichkeit gegen eine despotische, in Gewalttaten sich austobende, also wider- 
sittliche Herrschaftsgewalt. Was das dramatische Geschehen konstituiert und 
unser Interesse einnimmt, ist gar nicht die Auseinandersetzung zwischen Frei- 


heitsidee (Republikanismus, republikanische Partei, Verrina!) und Despotie. 


Es ist vielmehr das Schauspiel, wie sich eine Macht mit einer anderen Macht 
kämpfend mißt. Und innerhalb dessen besonders die Demonstration der In- 
trigen und Maschinen, Anschläge und Unternehmungen, Wagnisse und Hel- 
dentaten Fieskos, des Anführers der rebellierenden Partei. Die Verschwö- 
rungshandlung, die dem moralischen Problem gegenüber völlig irrelevant ist, 
hat schon in quantitativer Hinsicht das eindeutige Übergewicht gegenüber der 
sittlichen Problematik, die in ganz wenige Szenen, ja Szenenteile eingeschränkt 
sich kundtut. Es gelingt Schiller nicht, die ohnedies zur Selbständigkeit stre- 
bende Verschwörungshandlung in das moralische Bezugsfeld einzufangen. Sie 
behält als große Tat der großen Persönlichkeit ihr Schwergewicht in sich selbst. 
Nachträglich, mit einem groben Knoten, scheinen Figur und Geschehen und 
sittliches Problem miteinander verbunden. Da aber die sittliche Idee es ist, 
die allein Problematik, Konflikt und Katastrophe sinnvoll begründen kann, 
so erwächst aus der Beziehungslosigkeit von Figur und sittlicher Idee auch 
eine Beziehungslosigkeit und Unangemessenheit zwischen der Figur und ihrem 
Schicksal. Fünf Akte hindurch hinkt die moralische Idee, um sie in ihre Netze 
einzufangen, hinter der großen Persönlichkeit und ihren Aktionen nach Diese 


aber, angetrieben vom heroisch-titanischen Impuls, entläuft immer wieder der 


Kontrolle des Problembewußtseins. Fiesko, Geschöpf der Phantasie, über- 
mannt seinen eigenen Schöpfer, geht mit ihm, der hingerissen vom Anblick 
dieses Höhenfluges ist, „durch“. Und das moralische Bewußtsein kann sich 
schließlich nicht anders helfen, als daß es auf den geeigneten Moment paßt, 


da er am Ziel seiner Wünsche angelangt ist; aber einen Tod aus el Zus. 
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wo es der am Gipfel ihrer Taten ausruhend angelangten Heldengestalt die 
Schlinge des moralischen Problems über den Kopf werfen kann. In der Buch- 
fassung des Dramas endet diese Operation mit der Erdrosselung; in der Mann- 
heimer Bühnenbearbeitung mit einer Art Kastration des heldischen Charak- 
ters — seiner freiwilligen Rückkehr in die Schar der glücklichen Bürger einer 
Republik rousseauscher Provenienz. Tatsächlich wirkt Fieskos Untergang rein 
empörend. In glühender Sympathie mit seinem Helden hat der Dichter bis 
dahin nichts versäumt, was zur Verstärkung von dessen Glorie hatte beitragen 
können. Daraus folgte, daß im Gesamt des Dramas das Pathos des Helden 


stärker, und damit gültiger, berechtigter, werthafter erscheint als das Pathos 


des sich ihm entgegenstellenden sittlichen Prinzips — Pathos hier im Sinne 
der Hegelschen Ästhetik verstanden. Vor dem „Helden ohne Gleichen“ Fiesko 
gerät die moralische Idee in Gefahr, zu Schanden zu werden. Ihre Position 
wird auch noch dadurch geschwächt, daß sie nicht — wie in den „Räubern“ — 
als direkte göttliche Willenssatzung im Geschehen selbst sich offenbart, son- 
dern nur als politische Idee ausgedrückt wird; und daß sie überdies auch noch 
korrumpiert wird durch eine höchst zweifelhafte Verflochtenheit mit egoistisch- 
unsittlichen Zwecken (Sacco, Calcagno), ihren reinen Repräsentanten aber in 
einem Charakter von verbissen-ernsthaftem Mißmut erhält: Verrina. Der 
düstere Fanatismus seines Widersachers und Richters verstärkt noch die Atmo- 
sphäre aus strahlender Heiterkeit, siegessicherer Selbstgewißheit, Glück und 
Erfolg um Fiesko. Vielleicht halb gegen den Willen des Dichters hat sich 
um seinen Helden eine Aura gewoben, deren Wesen man als Anmut und Un- 
schuld der Macht bezeichnen könnte; als die d&sinvolture der großen Herr- 
schergestait, von der Ernst Jünger einmal schreibt25,. Pointiert, vielleicht etwas 
überpointiert, gesagt: in diesem Drama, das dem Programm nach die barocke 
Staatsaktion zum moralischen Trauerspiel umzugestalten bemüht ist, versucht 
eine an Rousseau entzündete Freiheitsidee (die sich nur irrtümlich einen rö- 
misch-antiken Charakter anmaßt!) über eine wesensmäßig seinsüberlegene, 
machtvolle Persönlichkeit zu triumphieren, und sie rächt sich nach dem offen- 
baren Mißerfolg dieses Vorsatzes durch Meuchelmord?®. In den „Räubern“ 
war es Schiller gelungen, die Wertüberlegenheit des objektiven moralischen 


2% In dieser Beziehung ist die Konstellation der Figuren im „Fiesko“ also eine um- 
gekehrte Entsprechung zur Konstellation im „Don Carlos“ — eine interessante und 
aufschlußreiche Parallele. 

25 Das abenteuerliche Herz, 2. Fassung, Hamburg 1938, S. 124ff. 

26 Man könnte von diesem Aspekt aus „Fiesko“ als Auseinandersetzung von Barock 
und Rationalismus etwa in dem Sinne begreifen, wie ihn Rudolf Kassner in seinem 
Buch über „Das neunzehnte Jahrhundert“ entwirft. — Es ist hier auch am Platz, 
auf die grundsätzliche Verschiedenheit der großen Persönlichkeit beim jungen 
Schiller von der beim jungen Goethe hinzuweisen. Schillers Idee der Größe hat 
soviel mit dem Barock gemeinsam, daß sich fast sogar das Wort „Persönlichkeit“ 
verbietet, wenn wir seinen individualistischen Sinngehalt bedenken und seine Ge- 
schichte innerhalb des individualistischen späteren 18. und 19. Jahrhundert. Solche 
Fragen sind allerdings einer eigenen, geistesgeschichtlihen Themenstellung zu- 
gehörig, können also hier nicht verfolgt werden. 


'WrrtEr 
ir 


” 5 er die angemafl e/ en ] 
‚gend zur Erscheinung zu Giga er „Fiesko“ kann der 


zwischen beiden Konkurrenten nur durch einen „unfairen“ ‚Ger 
gunsten des bereits eindeutig unterlegenen moralischen Prinzips nachträglich 
— im wörtlichen Verstand — entschieden werden. 


"Auf stilkritischen Begriff gebracht lautet das Ergebnis dieser Oberligungend ax 


„Fiesko“ zerfällt in ein Figurendrama und ein Geschehnisdrama. Jenes in- 
sofern der Held und sein sich in der Tat kundgebendes Wesen werkkonsti- 
tuierende Mitte ist; dieses insofern die moralische Problemstellung den An- 
spruch erhebt, die Handlung zu bedingen und den Helden aus seiner über- 
legenen Position zu verdrängen, ihn dem von ihr entworfenen tragischen Kon- 
Nikt unterzuordnen. „Zerfällt“ sagen wir, weil die Integration von Figur und 
Geschehen mißlingt. Dieses Mißlingen ist begründet in der divergierenden 
Wirksamkeit der beiden Impulse; anders formuliert: in der nichtzustande ge- 
kommenen Vereinigung von (subjektivem) Pathos und (objektivem) Pro- 
blem??. 

Wechseln wir nun vom bisherigen Aspekt über zu Einzelfragen innerhalb 
unseres Problemkreises. Wir sprachen von der Selbstherrlichkeit der Helden- 
figur gegenüber dem Problemgefüge des Dramas, verursacht durch die Über- 
wältigung der Problembesinnung durch den titanischen Affekt. Wenn wir 
diese Feststellung praktisch auf das uns interessierende Drama beziehen, kön- 


nen wir sagen: wenn eine beliebige Figur im „Fiesko“ in die Situation des - 


„Sich-Fühlens“ kommt, dann besteht immer die Gefahr, daß der Dichter die 
überlegene Besonnenheit des Kunstverstands verliert zugunsten der expressi- 
ven, auf den jeweiligen Moment gerichteten und dadurch beschränkten, pa- 
thetischen Begeisterung. Es kommt zur Autonomiedergroßen Ge- 
ste. Mit diesem Stilmerkmal sind eine Reihe von eigentümlichen Erscheinun- 
gen verbunden. Der Dichter hat die Neigung, am heroischen Pathos seiner 
Figuren, an der Größe ihrer Entwürfe und Willenssetzungen, der Gewaltig- 
keit ihrer Affekte teilzunehmen. Diese Teilnahme geht bis zur offenbaren, 
wenn auch eventuell unbewußten Identifikation. Dieses besondere Verhältnis 
von Dichter und Werk verändert auf eine besondere Weise das Selbstbewußt- 
sein der dramatischen Figuren. Eine hochgradige Bezogenheit auf die eigene 
Person fällt bei ihnen auf, vor allem in Form einer steten Neigung zur Be- 
urteilung und Einschätzung ihres eigenen Seins und Tuns. Immer wieder be- 
zeichnen sie ihre Gefühle, Stimmungen, Affekte, Gedanken, Pläne, Reden und 
Handlungen mit qualitativ bewertenden Prädikaten. Sie stellen sich selbst 
gleichsam Noten aus, und kaum einen gibt es, der nicht den Ehrgeiz hätte, 


®" Vgl. Staiger, a.a.O. S. 176. Aus diesen Überlegungen geht auch hervor, daß seine 


spezifischen Gestaltvalenzen erst erkennbar werden, wenn man bei diesem Drama ° 


davon absieht, einen sittlich gegründeten tragischen Entwurf als formbestimmend 
zu postulieren, von dem aus und auf welchen hin alles Vorgängige sich in seiner 
Funktionalität begreifen ließe. Man bleibt sonst in Oberflächenschichten rein ge- 


haltlich-ideeller Fragestellungen stecken, ohne zur Erkenntnis der künstlerischen 
Eigenart des Werkes zu gelangen. 
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mir erfundene Gestalt in dieser Szene“, im Munde des Dichters selbst ist — 
klingt an vielen Stellen als Unterstimme mit. Die „Großmannsucht“, die Karl 
Moor von seinen Räubern vorgeworfen wird, ist für alle Figuren im „Fiesko“ 
gleichfalls mehr oder minder zutreffende Kennzeichnung. Und weil sie alle 
groß sind, oder doch wenigstens sich groß fühlen, wird die Szene manchmal 
zu einer Art „Großheitskonkurrenz“. 2. Akt, Szene 18 zeigt das in fast gro- 
tesker Weise: Fiesko enthüllt vor den versammelten Republikanern seine 
Vorbereitungen zum Tyrannensturz. In selbstbewundernder Pose tritt er vor 
sie hin, heldenhaft, strahlend, erhaben. Sie sind überwältigt, niedergeworfen 
von so viel Größe; Bourgogninos erste, spontane Reaktion jedoch ist die ver- 
gleichende Beziehung dieser Größe auf sein eigenes Wesen: Er „wirft sich 
unmutig in einen Sessel“, und sein verzweifelter Ausruf: „Bin ich denn gar 
nichts mehr?“ klingt wie ein Protest der Figur gegen ihre Rolle, die ihrem 
Größenbedürfnis nicht Genüge tut28. Während hier Bourgognino seine Größe 
nicht groß genug ist, ist Verrina die seine zu groß, so groß, daß er sie mit der 
anderer Menschen gar nicht mehr vergleichen kann (und verglichen muß doch 
sein!): „Es ist eine Quaal der einzige große Mann zu seyn“, erklärt er2®, selbst- 
verständlich von der eigenen Qual sprechend, und vergleicht sich stehenden 
Fußes mit Gott, der so viel einsame Größe auch nicht ausgehalten habe. — 
Eigentünnlich ist, in wie starkem Maße eine spezifische rhetorische Figur auf- 
tritt: die Vorausnahme der Wirkung der Rede in die Rede selbst. In so star- 
kem Maße weiß die Figur um sich und ihre Stellung, daß sie nicht nur ständig 
sich selbst beurteilen kann, sondern gar auch die Urteile anderer Figuren über 
sich bereits weiß und ausdrückt3°. Manchmal geht sogar die Ankündigung der 
zu zeitigenden Wirkung der Rede dieser Rede selbst voran. Dieses Hysteron 
proteron ist jedoch nicht als beabsichtigte rhetorische Figur zu verstehen, etwa 
in der Art der Leichenrede des Antonius in Shakespeares „Caesar“: 


Drum, wenn ihr Cäsars Testament erführt, 
Es setzt’ in Flammen euch, es macht’ euch rasend ... 


Bei Schiller geht es vielmehr hervor aus dem besonderen Verhältnis des 
Dichters zu seinen Figuren. Diese haben kein Eigendasein in restloser, drama- 
tischer Objektivität. Der Dichter kann durch sie hindurch selbst das Wort er-- 
greifen. Er ist durch den Mund seiner Figuren mit in der Szene anwesend und 
hat das Bedürfnis, zusätzlich zum objektiven szenischen Vorgang auch noch 
seine innere Anteilnahme an der Szene zu verlauten. Dadurch wird die Figur 


28 S.78. 

20 5.82. 

30 Durch Regieanweisung und Sprechtext wird die hörende Figur dann meist noch- 
mals vom Dichter dazu angehalten, entsprechend der Voraussage zu reagieren: 
durch Erstarren, Erbeben, Entsetzen, Verzückung etc. 


gstens in ‚seinem besonderen Fach eine Eins zu bekommen; kaum einen, 

‚der von sich sprechend auf den Superlativ verzichtete. Das „Man könntemih 
‚darum bewundern“ Karl Moors — das ja eigentlich ein „Man muß ihn 

_ darum bewundern“, oder gar ein „Wie bewunderungswürdig ist diese, von 


> 


mans: 
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zugleich Spieler und Kommentator ihres Spiels, giert c MEIDEN 
ihr Agieren, sagt sich als Figur aus und verkündet zugleich Bewur rung u nd 
Beifall des zuschauenden, seine eigenen Geschöpfe — und in ihnen den Höhen- 


flug und die Größe seiner eigenen Gedanken und Gefühle — genießenden 


Dichters. 

Die Freude Schillers an der großen Geste allein um ihrer Größe willen ver- 
führt ihn dazu, grundsätzlich fast jeder Figur, ergibt sich nur irgend die Mög- 
lichkeit, den Ausdruck erhabener Gesinnung, gewaltiger Affekte, grandioser 
Entwürfe oder sonstiger außerordentlicher Kundgebungen zu erlauben. Setzt 
dieser Vorgang ein, so rückt die betreffende Figur gleichsam in die Mitte der 
Szene; die anderen Figuren treten zurück in eine dienende Funktion, werden 
Folie. Sprachlich zeigt sich das vornehmlich in der Form des Scheingesprächs: 
die eine Figur oder Figurengruppe erhält die Aufgabe, der anderen Figur, 
die sich „in-Szene-setzen“ soll, als Auslöser des Affekts, als Provokateur des 
pathetischen Ausbruchs zu dienen. Sie muß die Stichworte geben, durch welche 
die momentane Zentralgestalt Gelegenheit erhält, „sich zu zeigen“3!. Vor 
diesem „Sich Zeigen“ als dem Moment der großen Geste kann der Funktions- 
charakter der Szene innerhalb des Handlungsganzen vergessen und belanglos 
werden. Die bereits erwähnte Tendenz zur Verselbständigung der Einzelteile 
im Drama tritt hier zutage. Es kommt innerhalb dieses Vorgangs besonders 
zu Verstößen gegen den eigentlichen psychologischen Entwurf eines Charak- 


ters; andrerseits zu Unangemessenheiten gegenüber der sonstigen Funktion. 


der Figur im Rahmen der Gesamthandlung. Die 10. Szene des 4. Akts der 
Bühnenbearbeitung sei als Beispiel angeführt®2. In der Buchfassung tritt Julia, 
nachdem Fiesko sein „Liebeskostüm“ abgeworfen, den Schein- und Zwec- 
charakter seiner Liebesbeteuerungen enthüllt hat, ab. Ihre dramatische Auf- 
gabe ist erfüllt, Eigengewicht innerhalb der Handlung hatte sie nicht. Sie war 
nur Mittel für die im Zentrum des Interesses stehenden Zwecke Fieskos. In 
der Bühnenbearbeitung aber macht Schiller aus dieser Szene eine Glanznum- 
mer für die Imperiali. Sie wird zu der in ihrem Wesen vernichteten, weil in 
ihrem Weibtum aufs schändlichste beleidigten, mächtigen Frauengestalt. Der 
Ausbruch ihrer ohnmächtigen Wut und Verzweiflung läßt alle anderen Fi- 
guren zurücktreten. Selbst die Anklagen des triumphierenden Fiesko, so be- 
rechtigt sie sind, werden dabei von ihr überspielt. In dem Augenblick, da sie 
für die dramatische Handlung jegliche Bedeutung und Funktion verloren hat, 


®! Damit hängt zusammen, daß die Gespräche zwischen Schillers Figuren so selten 
als „Kommunikation“ erscheinen. Die Figuren sind isoliert. Sie konkurrieren even- 
tuell zu gemeinsamem Ziel, aber nicht so sehr aus menschlicher Verbundenheit mit 
dem anderen, als vielmehr eben um des gemeinsamen Zieles willen. Sie erscheinen 
nicht sympathetisch aufeinander-gerichtet, wie Goethes Dramengestalten, sind nicht, 


wie diese, sich gegenseitig in ihrem menschlichen, individuellen Wesen Ziel. (Schil- - 


lers idealistische Geistigkeit bringt eine gewisse „Asozialität“ mit sich. Jede Form 
von „Unbedingtheit“ gefährdet oder beeinträchtigt menschliches Zusammen- und 
Miteinanderleben. Goethe setzte das „Wohlwollen“ noch über die Liebe — ein in 
Schillers Welt undenkbares Urteil). 

» 5. 304ff. 
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3 beherrscht ihre Gestalt die Szene, die dadurch eigengewichtig, selbständig 


wird, ihren eigentlichen, funktionalen Charakter verliert32*, 


a re Ve I al En u ET | Er) Ur BR v4 
u j ._ l 
Much A ee Be vi P 


Pathos und Problem 239 


Wie hier die Figur aus ihrer bisherigen Rolle heraustritt, zur Julia der 
10. Szene des 4. Aktes wird — weil sich die Phantasie des Dichters in zu star- 
ker Teilnahme an der Figur von der Situation hat hinaustragen lassen in eine 
der Gesamthandlung gegenüber exklusive Szene — ist ein Pendant zu jenem 
umfassenderen Vorgang der Verselbständigung der Hauptfigur vom Problem- 
zusammenhang des Dramas. Wir müssen hier nun das andere von uns auf- 


gestellte Gegensatzpaar, Transition und Statuarisierung, bzw. pathetische und 


problematische Bewegung,’ wieder aufgreifen. In dem Ausbiegen der Szene 
aus der Linie der Handlungsentwicklung, in ihrer episodischen Verselbstän- 
digung. wird nämlich zugleich die Präzipitation des Geschehens unterbrochen. 


Ein Blick auf die Präzipitation im „Fiesko“ und auf die Art der präzipi- 
tierenden Elemente zeigt uns zunächst wiederum das Übergewicht der Fiesko- 
gestalt und ihrer Aktionen und die Unwirksamkeit der moralischen Problem- 
stellung. Das Drama ist durch ein starkes Präzipitieren ausgezeichnet. Daß sich 
das Geschehen fast überstürzend vorwärts bewegt, ergibt sich aber nicht aus 
der Wirksamkeit des ideellen Problems (dessen Aufgabe ist, zur Kollision zu 
treiben, den Konflikt zu entzünden, auf die Katastrophe hinzudrängen). Es ist 
vielmehr die Folge der gespannten Intentionalität der Hauptfigur. Ihr Pathos 
ruft die Geschehnisse herbei in hastender Folge. 


Schiller erreicht die zielstrebige Beschleunigung des Geschehens vor allem 
durch die geschickte Einsetzung des parallelen Spiels der Tyrannenpartei, das 
immer neue, kurzfristige Termine setzt, durch welche Fiesko zum sofortigen 
reaktiven oder zuvorkommenden Handeln getrieben wird. (Überhaupt wird 
die Tyrannenpartei fast ausschließlich in solchen terminsetzenden Szenen vor- 
geführt!) Außerdem verstärkt der Dichter den Eindruck hastender Geschehnis- 
folge dadurch, daß er den Zeitablauf gleichsam einem Konzentrationsprozeß 
unterwirft. Er läßt die Uhr schneller ablaufen, hält sich nicht an die natürlich- 
empirische Zeitrealität, sondern zieht die Zeit zusammen. So wird etwa aus 
einem ganzen Abend oder Morgen eine ereignisüberladene, einheitliche Sze- 
nenfolge von fünfzehn Minuten. Endlich aber bedient sich Schiller der genial 
erfundenen Figur des Mohren als eines präzipitierenden Faktors. Diese ko- 
boldhafte Gestalt — eine Art von dienstbarem Geist wie er im Märchen zu 
finden ist, aber mit stärker ausgeprägten moralischen, bzw. amoralischen 
Zügen — wird Verkörperung der Agilität und Ubiquität von Fieskos genialer 
Umsicht und Verstand, zugleich Ausdruck seiner mühelosen Überlegenheit 
über die Mitverschworenen. Schiller benutzt den Mohren als eine Art Ge- 
schwindigkeitsmesser und Fortschrittsanzeiger für die Entwicklung von Fies- 


2% Eine literarhistorische Untersuchung könnte hier auf die Verwandtschaft solcher 
Gestaltungsweise mit Erscheinungen in der rhetorischen Dichtung des Barock hin- 
weisen. Vgl. Wolfgang Kayser, Lohensteins Sophonisbe als geschichtliche Tragödie, 
GRM, XXIX. Jg. 1941, S. 20—39, bes. S. 23ff. 
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pe A kos ‚Entwürfe: Bid . daue nd ler it 
noch“, „meine Füße haben alle Hände voll zu th ın“3: Ir 
An dieser Beschleunigung innerhalb der — vom Iramasischiien a ro 
blem ja im Grunde unabhängigen — Verschwörungshandlung nehmen jene 
7 Szenen, die für die moralische Problemstellung von Bedeutung sind, keinen 
. Anteil. Sie schieben sich, für den Vorwärtsgang des Geschehens fast überflüs- 
n sig, in den Ablauf der anderen Szenen ein. Man hat dabei den Eindruck des 
nachträglich Eingefügten. Deutlich zeigen das etwa die beiden großen Mono- 
En loge Fieskos. In Szenen, da der Held mit sich alleine ist, muß der Dich- 
ter seiner Figur und ihren Handlungen moralische Relevanz verleihen. Im 
Ablauf des Geschehens selbst das sittliche Problem zur Erscheinung zu brin- 
gen, ist ihm offenbar nicht möglich®. Auch die wenigen anderen Auftritte, die 
auf die moralische Problemebene des Werkes hinweisen, tragen den Charak- 
ter des isoliert Unbezogenen und vermögen keine Präzipitation zu entwickeln. 
Im Grunde deshalb, weil sie von etwas, als der Voraussetzung für ihr mög- 
liches „In-Kraft-Treten“ abhangen, das noch gar nicht da ist, das sich erst 
am Ende der Verschwörung, d. h. am Ende des Dramas, herausstellen kann: 
Fieskos Abfall von der republikanischen Idee, welcher ja erst durch seinen 
Griff nach der Herzogkrone bewiesen wird®. 
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33 5,60, S. 72. Vgl. S.51: „ans Fenster fliegend“; 52: „Mohr eilt hinunter“; 56: „in 
Eile“; 72: „eilt ab, kommt aber schnell zurück“; 88: „Mohr (keuchend); Fiesko: Wo- 
her so in Athem? Mohr: Geschwind gnädiger Herr —“. — Überhaupt ist das über- 
stürzende, manchmal tumultuarische Tempo für alle Szenen charakteristisch, die 
in Verbindung mit Fieskos Unternehmungen stehen. Vgl. S.16: Julia „erhitzt“. 
Fiesko „eilt ihr nach“; S.9. „fliehen zerstört auf die Bühne“; S. 12: „entspringt in 
ein Seitenzimmer“; 52: die Senatoren „stürzen stürmisch ins Zimmer“; 56: „Das 
Volk stürmt herein“; 60: „die Bürger tumultuarisch hinaus“; S. 63: „kommen ha- 
stig“. Selbst der alte, 80jährige Andreas Doria, ganz Würde, geht noch „schnell 
ab“ (S. 66). S. 66: Lomellin „ausser Athem“ etc. etc. 

„Theoretisierende Einschiebsel, abstrakte Problemstellungen, die den Lauf der 
Handlung nicht begleiten und erst in der Schlußszene mit Verrina dramatische 
Wirklichkeit werden“ nennt Ernst Müller (Der junge Schiller, Tübingen 1947, | 
$.330) die beiden Monologe. Auf die dramatische Unmöglichkeit der drei auf- 
einanderfolgenden Szenen IV/19, IIV/1, IIV2 sei kurz hingewiesen. II/19, Fieskos 
erster Monolog, macht III/1 unsinnig; IIV/2 gibt III/1 rückwirkend recht, hebt aber 
IV/19 auf. Daß Fiesko vor dem Zubettgehen Republikaner, nach dem morgend- 
lichen Aufstehen aber monarchisch gesinnt ist, ist so sehr dem Geist des Drama- 
tischen zuwider, daß es fast komisch wirkt. Offenbar sind beide Monologe im 
Draina stehen geblieben, weil der Dichter sich von keinem trennen mochte. Jeder 
war ein Stück seines Herzens, jeder war Ausdruck von Größe. Andererseits weist 
ihr Nebeneinanderstehen ebenso wie das Nebeneinander der Buh- und Bühnen- 
fassung auf das Fehlen einer tragischen Notwendigkeit im Entwurf der proble- 
matıschen Handlung des Dramas hin. Die in den „Räubern“ ausgezeichnet ge- 
lungene Verbindung von moralischer Freiheit der Person und tragischer Notwen- 
digkeit des Schicksals entbehrt „Fiesko“ völlig. 

Bei dieser Gelegenheit ist darauf hinzuweisen, daß Schuldigwerden und sühnendes 
Gericht im „Fiesko“ fast ineinen Moment zusammenfallen. Noch IV/14 schwankt 
Fiesko zwischen Verzicht und Begehren. Endgültig und eindeutig wird sein „Ver- 
brechen“ erst mit der Annahme des Szepters — ja selbst da noch nicht, wie die 


[3 


3 


a 


pe 


p% De > . j 2 - 


Si . "Pathos und Problem j 241 


Wir haben nun einerseits festgestellt, daß der „Fiesko“ durch eine stärke 
Präzipitation ausgezeichnet ist; andererseits haben wir die Neigung zur Ver- 
selbständigung der Teile („Autonomie der großen Geste“) betont. Darin 
scheint ein Widerspruch zu liegen, insofern die beiden Dinge sich einander 
ausschließen. Die Selbstgenügsamkeit der Teile widerspricht dem Gesetz des 
Dramatischen, das ihre funktionale Bezogenheit auf die dramatische Bewegung 
fordert. Jeder Moment innerhalb der Handlung hat transitorischen Charak- 
ter. Wie zum Epischen die Neigung zum Erdrücken der Zeit durch den Raum 


und seine Konsistenz und Konstanz gehört, so zum Dramatischen die Tendenz 


“ zur Entwesentlichung der räumlichen Gegenwärtigkeit im reißenden Strom 
der dramatischen Entwicklung. Wie erklärt sich aber ein Stil, der sowohl durch 


Präzipitation als auch durch Verselbständigung der Teile ausgezeichnet ist? 
Wir müssen auf den Unterschied zwischen pathetischer und problematischer 
Bewegung zurückkommen. Problematische Bewegung zielt auf die Auflösung 
der im dramatischen Konflikt aufgeworfenen Frage: eine problematische Kon- 
stellation wird eingeleitet, und aus der daraus folgenden Kollision entgegen- 
gesetzt gerichteter Kräfte entwickelt sich mit Notwendigkeit die zur Kata- 
strophe führende dialektische Bewegung, die ihre Ruhe erst in der tragischen 
Vernichtung des Helden findet. Die pathetische Bewegung, deren Wirksam- 
keit wir bereits in Schillers Lyrik feststellten, entsteht aus dem unbefriedigten 
Vorwärtsdrängen des Affekts, der erst zur Ruhe gelangt, wenn ihm Genug- 
tuung zuteil wird durch den Besitz des Erstrebten. Geschieht ihm diese Genug- 
tuung nur unvollkommen, so kann er die Bewegung immer wieder neu an- 
treiben nach scheinbaren Zielpunkten bis zur endgültigen Befriedigung. 
Blicken wir von dieser Unterscheidung aus auf „Fiesko“, so zeigt sich uns 
eine offenbare Verwandtschaft zwischen dem Wesen der Präzipitation dieses 
Dramas und dem der pathetischen Bewegung. Was das Geschehen des „Fiesko“ 
antreibt ist nichts anderes als das Pathos des Helden, sein „Ehrgeiz“, sein 
„Vergötterungsdurst“, sein Streben nach dem höchsten Moment, in welchem 
sein Affekt befriedigende Genugtuung erfährt. Der erste dieser höchsten Mo- 
mente findet sich im 2. Akt, Szenen 17 und 18. Nachdem der Held seinen Weg 
bis zu diesem Augenblick im Verborgenen, d. h. der Verstellung zurückgelegt 
hatte, tritt er jetzt sich enthüllend hervor und genießt strahlend seine Größe 
in der Bewunderung der andern. Fiesko kann, an einer Station seines Unter- 
nehmens angelangt, die ersten Früchte pflücken: „Mein ganzes Wesen feiert 
eine gewisse heroische Ruhe“3®. Die Republikaner kommen, um den vermeint- 
lichen Weichling zur Besinnung seiner selbst und des Vaterlandes Schmach 
zu bringen. „Mit Größe“, „mit Selbstgefühl“ offenbart Fiesko seine bisherigen 
Veranstaltungen zum Sturz des Tyrannen. Die Republikaner „werfen sich 
sprachlos dem Fiesko zu Füßen“ — und er genießt diesen ersten Gipfelpunkt 


Bühnenfassung beweist, und die Möglichkeit des Verzichtes besteht sogar noch in 
der allerletzten Szene mit Verrina, noch in dem Augenblick, der dem Mord un- 


mittelbar vorangeht. 
ss S.75, die folgenden Zitate S. 77ff. 


16 GRM 38/3 


und Tritimphee seines ho sin v 

"mich in Euch. Mein ungeheuerster Wunsch ist Hepreh ne | 
sagt die „Erinnerung an das Publikum‘“7, trete der Held in Ersche | 
0 bisherige war Anlauf, wenn auch von einzelnen hohen Momenten u | 
chen (z. B. Szenenschluß von 1/4). Jetzt ist entworfen und durchgeführt, wa | 


rbro 7 j 


zur Garantie des Erfolgs seiner Empörung vonnöten war. Der Handkiigke | 
ablauf gelangt zu einem Einhalt. Der Augenblick ist erreicht, da der Heldim | 
triumphierenden Genuß seiner Selbst zum Stillstand kommen darf. Die mo- 
numentale Statuarisierung tritt ein, ehe Fiesko zu weiteren Uniernehmen wei- | 
 terschreitet, an deren Ende der nächste hohe Moment stehen wird. (Eine Wie- 
derholung dieser erhabenen Situation, nun auf die ganze Gruppe der Ver- ) 
'schworenen übertragen, folgt unmittelbar auf die Triumphpose Fieskos: „Sie ji 
schließen mit verschränkten Armen einen Kreis“: „Hier wachsen Genuas fünf | 
gröste Herzen zusammen, Genuas gröstes Loos zu entscheiden. Wenn der \ | 
Welten Bau auseinander fällt, und der Spruch des Gerichts auch dieBande... 
der Liebe zerschneidet, bleibt dieses fünffache Heldenblatt ganz!“3® In diesen | 
Sätzen jst der pathetische Ausdruck Selbstzweck geworden und hat sich völlig 1 
gelöst von der Realität des dramatischen Vorgangs. Weder die Behauptung 
der Größe der Herzen (vgl. 1/3), noch die von der Unzerstörbarkeit des Bun- 
des (vgl. das Ende der Szene!) haben irgendwelche Grundlage, von der hyper- 
bolischen Form ganz abgesehen. Im Rausch der großen Geste werden die Be- 
lange und Gegebenheiten des dramatischen Vorgangs vergessen.) | 


Die Schlußszene der Mannheimer Bühnenbearbeitung ist das fast klassisch 
zu nennende Beispiel der Gestaltung des erhabenen Moments. Planmäßig 
steigert Fiesko die Situationen. IV/15 formuliert er das „Programm“: „Vor- 
wärts! Vollende deine Gröse, Fiesko! — Gehe zuvor Stirne gegen Stirne der 
Versuchung entgegen, dränge dich erst so nah — so nah an den Purpur hin, 
daß nichts mehr zu thun ist, als die Hand nach ihm auszustrecken — und dann 
trete weg und entsag ihm!“3% Im 5. Akt wird der Plan ausgeführt. Schritt für 
Schritt steigt Fiesko empor, weitet sich der Bereich seiner Macht, kann er sei- 
nen Durst nach Vergötterung in immer volleren Zügen befriedigen. Er „voll- 
endet seine Größe“ bis zum Gipfelpunkt, da ihm die Genueser in Verrina den 
Fürsprecher ihrer eigenen Freiheit überantworten, da ihre Liebe zu Fiesko 
„auch dem allmächtigen Ruf der Freiheit nicht mehr Gehör gibt“4%. Absolutere 
Sättigung kann seine Macht- und Größenbegierde nicht mehr erfahren — und 
nun türmt er auf den Ossa noch den Pelion: „Ein Diadem erkämpfen ist Gros 
— es wegwerfen, göttlich.“ Die letzte, äußerste Verherrlichung, eine Selbst- 
Verherrlichung, ist gelungen — Apotheose, wörtlich ausgesprochen. Und zum 
äußeren Zeichen von Fieskos Erhöhung „stürzt“ das Volk „jauchzend auf die 
Knie“ (so hatten sieh früher die Republikaner „sprachlos dem Fiesko zu Fü- 
ßen“ geworfen). 


37 5.349, se 5.79. | 
» 5.319. | 
“ 5.346; folgende Zitate ebda. 
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Der Schluß dieser Fassung des Dramas zeigt zugleich, wie der Titanismus 


s Gefühls in seiner stärksten Wirksamkeit auch noch das moralische Bewußt- 


sein seinen Zwecken unterwirft: Nicht mehr die Beugung Fieskos unter das 


sit 


tliche Gesetz wird hier vorgeführt; vielmehr dient eine moralische Hand- 


lung zur Befriedigung von Fieskos „Vergötterungsdurst“, wird mißbraucht 
als Stufe, die ein nochmaliges, letztes Höhersteigen des Selbstgefühls erlaubt“!. 
Damit gelangt der Widerstreit der beiden Impulse zu seiner schärfsten Aus- 
prägung und zugleich zu seinem Ende. Das Problembewußtsein wird end- 


x 


gültig vom titanischen Gefühl überwältigt und erlischt. Demzufolge wird die 
Tragödie zum Festspiel. Aus dem Prozeß wird die Feier des Helden, 


an die Stelle der Frage tritt die Huldigung, statt zum Urteil führt 


da 


s Spiel zur Apotheose®. 
Wir sahen das stilistische Grundproblem im Drama des jungen Schiller in 


der notwendigen Integration zweier subjektiver Impulse, ein Problem von 


be 


sonderer Kompliziertheit, weil beide Impulse zu entgegengesetzten poeti- 


schen Gestaltungsformen tendierten. Innerhalb des „Fiesko“ fanden wir diese 
Problematik wirksam in einer Fülle von Einzelzügen, grundsätzlich aber in 
der schwierigen — und schließlich ungelöst gebliebenen — Aufgabe der Inte- 


gr 


ation von moralischem Problem und selbstherrlicher Heldenfigur. Mit einem 


Gewaltstreich nur kann der Dichter diese Aufgabe lösen, zu einer echten Inte- 
gration gelangt er nicht: weder in der Buchfassung des Dramas, wo im tragi- 
schen Ausgang das moralische Problembewußtsein die Figur des Helden über- 
wältigt (vergewaltigt, könnte man sagen); noch in der Bühnenfassung, wo 
der umgekehrte Vorgang sich vollzieht. „Fiesko“ bleibt in beiden Fällen ein 


sti 


listisch uneinstimmiges Werk, in der Offensichtlichkeit seiner Blößen ein 


Denkmal für die Kompliziertheit von Schillers dichterischer Ausgangsposi- 
tion, Ein merkwürdiger Satz aus Schillers Mannheimer Vorlesung „Was 
kann eine gute stehende Schaubühne eigentlich wirken?“ soll am Ende un- 
serer Erörterung stehen: „Nicht immer blos die höchste Spannung der Kräfte 
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nur ihre edelste Anwendung kann Größe gewähren.“# Dem flüchtigen Blick 


Die moralische Fragwürdigkeit dieser Handlung ist Schiller offenbar nicht bewußt 


geworden. Wenn er in der „Erinnerung an das Publikum“ als „Moral des Fiesko* 
das Hinwerfen der errungenen Krone „zum Besten des Vaterlands“ nennt (S. 351), 
so läßt er sich wohl durch die Schlußworte seines Helden — ın gewisser Kurz- 
sichtigkeit — betrügen, ohne nach ihrer Vereinbarkeit mit seinem Charakter und 
ihrer merkwürdigen Motivierung zu fragen. 

Nichtsdestoweniger bleibt unsere frühere Anmerkung bestehen: Fiesko als glück- 
licher Bürger unter anderen — das bedeutet das Zerbrechen der entworfenen Ge- 
stalt Mit Notwendigkeit ist der letzte Moment des Dramas Fiesko „gegen das 
Volk eilend“, das noch vor ihm auf den Knien liegt; denn Fiesko unter das Volk 
gemischt, nicht mehr Mittelpunkt, nicht mehr vor und über allen anderen stehend, 
sondern als Einer unter Gleichen — er „der nichts fürchtet, als seines Gleichen zu 
finden“, wie die „Erinnerung an das Publikum“ sagt — das ist nicht mehr Fiesko 
dieses Dramas, ist für diesen eine Wesensunmöglichkeit. 

Vgl. die späteren Umarbeitungsbemühungen durch Schiller selbst: Schiller, Theater- 
Fiesko, hsg. v. H. H. Borcherdt, 1952. 

8.509. 


Maß did ehe an Kralı, bendien die notice Qual: i | ihrer 
Anwendung gibt Größe. Achtsam gelesen aber bietet dieser Satz noch inma 
das Stilproblem des „Fiesko“; denn wie dort widerspricht auch hier die fi 
male Struktur der Bee des Inhalts. „Nicht immer bloß“ erfordert die 
Entsprechung „sondern manchmal auch“. Das „nur“ im zweiten Teil des Sat- 
zes statuiert aber nun nicht die andere, sondern die einzig mögliche Weise, 


jenen überhaupt auf. Die Sentenz ist ohne Eindeutigkeit, Form und Inhalt 
treten in unaufgelöster Diskrepanz auseinander. Es scheint, hier seien in einem 
einzigen Satz die beiden Impulse, von deren Wirksamkeit wir gehandelt ha- 


Größe zu gewinnen. Der erste Teil widerspricht dem zweiten, dieser hebt | 
L 
e 
i 


ben, widerstreitend zusammengetroffen — wie im großen im „Fiesko“, so 
hier auf kleinstem Raum. 


FRIEDRICH SENGLE + MARBURG/LAHN 


ZUM WANDEL DES GOTTHELFBILDES 


Gotthelf gehört im Unterschied zu anderen repräsentativen Vertretern der 
zwiespältigen und vielgestaltigen Restaurationsepoche nicht zu den umstrit- 
tenen Dichtern. Während sich bei Stifter, Heine, Platen die Verehrer und 
Verächter scharf voneinander abzusondern pflegen, leugnet seit den dreißiger 
Jahren kaum ein Literarhistoriker die Bedeutung Gotthelfs. Man begegnet 
ihm schon als einem Schweizer mit Respekt oder doch mit Vorsicht. Trotzdem 
läßt sich nicht übersehen, daß das Gesamtwerk des großen Erzählers, selbst 
in deutschen Fachkreisen, noch nicht so bekannt ist, wie man erwarten sollte. 
Man begnügt sich mit der Hervorhebung einzelner Werke, was man bei Stif- 
ter, Mörike oder Grillparzer nicht behaupten kann. Die unmittelbare Fascina- 
tion, die er ausübt, ist offenbar nicht so groß wie bei anderen Dichtern der 
Zeit. Der Zugang zu ihm scheint, trotz der Bemühungen der Schweizer For- 
schung, noch immer schwierig zu sein, und zwar sicherlich nicht nur, wie immer 
wieder behauptet wird, wegen der in manchen Werken bedeutenden Dialekt- 
beimischung. Betrachtet man das Referat über die Gotthelf-Forschung, das 
Werner Günther in seinem Gotthelfbuche von 1934 gab (Der ewige Gotthelf, 
Eugen Rentsch Verlag, Erlenbach-Zürich und Leipzig 1934, S. 333ff.) und in 
der Neuauflage von 1954 fortsetzte (Jeremias Gotthelf, Wesen und Werk, 
Erich Schmidt Verlag Berlin, Bielefeld, München 1954, S. 256ff.), so bemerkt 
man, daß auch im engsten Kreise der Gotthelf-Forscher wesentliche Meinungs- 
verschiedenheiten über die richtige Art der Annäherung an den Dichter be- 
stehen. Auf der einen Seite kämpft die geistes- und theologiegeschichtliche 
Forschung hartnäckig um den Vorrang. Titel wie „Jeremias Gotthelf, Chri- 
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stentum und Leben“ (Kurt Guggisberg), „Jeremias Gotthelf, Sein Gottes- und 


Menschenverständnis“ (Eduard Bueß), „Die rechte Ordnung, Ein Gotthelf- 
buch“ (Otto Wilhelm), „Das Bild des Menschen bei Jeremias Gotthelf“ (Karl 
Fehr) sind für diese herrschende Richtung bezeichnend. Auf der anderen Seite 
wird ebenso hartnäckig betont, daß wir in Gotthelf vor allem den Künstler, 
den „klassischen“ Epiker zu erblicken haben. Werner Günther ist der füh- 
rende Vertreter dieser dichtungswissenschaftlichen Richtung, und es bleibt 
gewiß sein geschichtliches Verdienst, daß er sich allen bloß inhaltlichen Gott- 


_ helfdeutungen mit Entschiedenheit widersetzte. Allerdings entstand dabei 
- für den unbefangenen Betrachter oft der Eindruck, daß man aneinander vor- 


beiredet und die zunächst liegenden historischen Gesichtspunkte kaum zur 
Deutung des Gotthelfbildes verwendet. Günther bemerkt mit einer gewissen 
Besorgnis, „daß sich seit anderthalb Jahrzehnten Theologen in nicht geringer 
Zahl des Gotthelfproblems bemächtigt hatten“ (a. a. O. 1954, S. 256). Er über- 
sieht nicht, daß diese Entwicklung ihren guten Sinn hat; denn Gotthelf ist 
„der christliche Dichter“. Aber er widersetzt sich der Meinung, „das Dich- 
terische erwachse bei Gotthelf aus dem Religiösen“, und zwar mit folgender 
Begründung: „Das Dichterische als solches entwächst immer dem ganzen 
Menschengeiste und nicht einem seiner Aspekte nur“ (ebd. S. 257). Hinter die- 
sem Urteil steht die Meinung, das Religiöse sei nur eine Spezialität, gewisser- 
maßen eine Fakultät in der Universitas des Geistes. Die Dichtung dagegen 
wird als universales Prinzip anerkannt, sie ersetzt praktisch die alte Funktion 
der Religion. Es ist klar, daß eine solche Position für die Gotthelfinterpreta- 
tion und -wertung schwerwiegende Folgen hat. Dafür nur ein Beispiel. In 
einem Aufsatz über „Maß und Unmaß bei Gotthelf“ versucht Karl Fehr mit 
Recht, der großartigen Darstellung eines bäuerlichen Antichrists, die der 
Dichter im „Harzer Hans“ gegeben hat, Gerechtigkeit widerfahren zu lassen. 
Die Erzählung steht, meint Fehr, „ebenbürtig* neben der allgemein aner- 
kannten von „Hans Joggeli, dem Erbvetter“ (Besinnung auf Gotthelf, Wege 
zur Erkenntnis seiner geistigen Gestalt, Frauenfeld 1946). Werner Günther 
kann der Aufwertung eines so „einseitigen“ literarischen Werkes nicht zu- 
stimmen; „denn das Unmenschliche als solches, abgesondert vom wahren 
Menschlichen, auch wo es, wie hier, mit kräftigen Strichen dargestellt ist, 
wirkt letztlich nicht mehr künstlerisch“ (a. a. O. 1954, S. 278). Günther würde 
kaum in Abrede stellen, daß der Mensch auch „unmenschlich“ sein kann. Was 
er vermißt, ist das Maß an psychologischer Relativierung, das man in den 
Bösewichterfiguren der Klassik und des Realismus zu finden pflegt. Seine Vor- 
aussetzung bildet ein Humanitätsbegriff, der die Möglichkeit einer totalen 
Pervertierung als pathologisch, will sagen als zufällig, untypisch, ausschließt. 
Wenn man sich nun fragt, ob ein solcher Maßstab bei Gotthelf zulässig ist, 
so kann man nur antworten, daß er vollkommen in die Irre führt; denn für 
Gotthelf gibt es den Teufel und die Menschen, die ihm gehören. Das radikal 
Böse ist ein metaphysisch möglicher, ein typischer Fall. Daher scheut sich der 
Dichter keineswegs, es mit vollkommener Konsequenz, mit allegorischer 
Strenge darzustellen. Die künstlerische Leistung besteht in solchen Fällen ge- 
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 historiker die letzten entscheidenden ee di 
bestehen, nicht erkennt oder auch nur unscharf erfaßt, so fehlt ihm‘ zugl 


dichterischen Gestalt. Diesem Grundsatz der modernen Strukturforschung 


trägt Werner Günther nicht genügend Rechnung. Er verteidigt einen längst 


verlorenen Posten. So erklärt sich der etwas wirre Eindruck, den sein Litera- 
turreferat von der Gotthelfforschung vermittelt, wie auch die Tatsache, daß 
er anläßlich der 2. Auflage kein Bedürfnis zu einer entschiedenen Erneuerung 
seines Gotthelfbuches und -bildes empfunden hat. 

Ganz anders verhält es sich mit dem neuen Gotthelf-Buch von Walter 
Muschg (Jeremias Gotthelf, Eine Einführung in seine Werke, Dalps Taschen- 
bücher Bd. 303, Francke Verlag, Bern 1954). Der Basler Literarhistoriker, 
der vor einem Jahr auch als ein Kulturkritiker von Gotthelfscher Tiefe und 
Leidenschaft hervorgetreten ist (Die Zerstörung der deutschen Literatur, 
Francke Verlag, Bern 1956), beweist bei der Wiederaufnahme seines alten 


Themas, daß er vor seinen eignen Irrtümern nicht Halt macht. Man wird 


heute unter Gelehrten nicht so leicht dies Beispiel einer völlig unbefangenen 
Selbstkorrektur wiederfinden. Obwohl das frühere Gotthelfbuch (Walter 
Muschg, Gotthelf, Die Geheimnisse des Erzählers, Becksche Verlagsbuchhand- 
lung, München 1931) naturgemäß in gewissen Zügen und Färbungen der 


Gotthelfinterpretation nachwirkt, so führt doch ein Vergleich zu dem ein- 


deutigen Ergebnis, daß an wesentlichen Punkten neu angesetzt wurde und 
so ein ernstlich gewandeltes, abgeklärtes Gotthelfbild entstanden ist, wohl 
das beste, das wir zur Zeit besitzen. Während es in dem ersten Buch vor 
allem darum ging, die mythenschaffende Kraft des Dichters, seine Verbindung 
mit den Urmächten, der „Mutter Erde“, der tiefsten Vergangenheit, kurz seine 
„dämonische Tiefe“ (Vorwort) zu erweisen, wird er jetzt stärker in den Zu- 
sammenhang der christlichen Tradition gerückt. Ein Abschnitt (19ff.) heißt 
ganz schlicht „Der Christ“. Früher las man etwa (in dem Kapitel „Priester“ 
121): „Er wirkte hier in einem weit mächtigeren Geist, als jener war, den er 
einst bei der Konsekration, einem schwächlichen Nachhall der alten Priester- 
weihe, durch die aufgelegten Hände des Vorgesetzten empfangen hatte. Er trat 
wie ein Zauberer auf, der das Unmögliche schuf.“ Dafür steht jetzt z. B. (19): 
„Man spürt es seinen Büchern an, daß er jeden Sonntag auf der Kanzel 
stand.“ Früher war der (vorchristliche) Druide in der gleichnamigen Erzäh- 
lung besonders aufschlußreich als „ein Gleichnis dieses ewigen Heidentums“ 
(179), jetzt erkennt der Verfasser ein „unwahr wirkendes Pathos“ in der Er- 
zählung (177). Früher war Wehrdi (im „Schulmeister“) „wie eine Gottheit, 
die sich aus unverständlicher Zuneigung ... das auserwählte Menschenpaar 


dankbar stimmt“ (332), jetzt erkennen wir in ihm „einen etwas romanhaften . 


Fremdling“ (68). Die Gestalt des Hagelhans, der in „Uli der Pächter“ die 
zeittypische Funktion des plötzlich auftauchenden steinreichen Roman- oder 
Komödienvaters hat und im ersten Buch als „Krönung von Gotthelfs mytho- 
logischer Poesie“ (337) gefeiert wurde, behauptet seinen mytkischen Rang 


der Ansatzpunkt für eine sachgemäße, historisch gerechte Interpretation der 
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E einigermaßen: „Hagelhans als wahrscheinlicher Vater Vrenelis: das ist die 
 Gotteskindschaft des guten Menschen“ (126). Das schlichte „das ist“ wäre 
allerdings in dem früheren Buche des Verfassers kaum denkbar. Damals be- 
“ tonte Muschg ausdrücklich: „Um ihn ist keine Spur von Abstraktion, nur tau- 
sendjähriges, ungeheures Leben“ (338). Im Zusammenhang mit Hagelhans 
ist auch jetzt von Allegorie nicht die Rede. Sonst aber erscheint dieser Begriff 
immer wieder, mit auffallender Häufigkeit, in dem neuen Buche: Die „Ab- 
straktion“ scheint ihr Odium verloren zu haben. Vielleicht ist sich der Ver- 
‚ fasser der grundsätzlichen Bedeutung dieses Schrittes nicht bewußt. Um so 
überzeugender ist er. Er ergibt sich einfach aus der Gotthelfschen Dichtung 
selbst. 

Wir greifen an dieser Stelle noch einmal auf das Beispiel des „Harzer 
Hans“ zurück und fragen: Wie sieht Muschg diese Erzählung? Ihr gerecht zu 
werden, ist in der neuen Gotthelfdarstellung schon dadurch erleichtert, daß 
sie ein Kapitel mit dem schlichten Titel „Geschichten von bösen Menschen“ 
enthält (152ff.). Auch Muschg hält zwar den „Harzer Hans“ dem „Hans Jog- 
geli* nicht für ebenbürtig. Aber das „Unmenschliche“ an der Figur stört ihn 
nicht; im Gegenteil, er wittert in der handlungsarmen Geschichte etwas von 
„psychologischer Charakterstudie“ (158). Gotthelfs „Augenmerk ist hier ganz 
auf das Innere eines satanischen Geizhalses gerichtet“ (158). Den harten Har- 
zer Hans beherrscht, wie den Pächter Uli vor seiner Bekehrung, die „Ein- 
tönigkeit“, die eine Folge der Gottlosigkeit ist. Er geht zugrunde „an der 
Hybris des Menschenhasses, der keine Macht über sich erkennt, sich auf den 
Thron Gottes setzt“ (159). Der Verfasser interpretiert also zunächst theo- 
logisch. Der Hinweis auf Gotthelfs Begriff der Eintönigkeit gibt einen Ansatz- 
punkt, der Günthers Kritik („einseitig“) zu entkräften geeignet ist. Wie soll 
man auch anders als einseitig verfahren, wenn man einen Teufel in Men- 
schengestalt darstellen will? Der Erzähler sagt es ja direkt, daß der juristisch 
korrekte „Tyrann“, der seiner Frau die Seele zerstört, ärger als ein Mörder 
ist und die Kirche „ärger als der Teufel“ flieht. Das Ende der Erzählung ist 
ein Gedankenstrich, der Teufel bedeutet. Muschg führt den klaren Ansatz 
nicht in dieser Weise durch. Vielmehr gibt das Wort „Hybris“ den Anlaß zu 
einem Begriff, der zur klassischen Norm Günthers zurücklenkt: „Der Harzer 
Hans ist keine moralische Erzählung im Stil der Frühwerke mehr, er ist eine 
Tragödie“ (160). Der Verfasser meint damit, daß der Dichter Gotthelf, wie 
er auch immer als Theologe denken mag, in diesem bösen Menschen „das Dä- 
monische der Natur“ (160) erschauernd erfährt. Muschg verbindet in diesem 
Fall, wie auch sonst nicht selten, die frühere dämonisierende Interpretation 
mit der neuen, die einem Nachwirken der christlich-allegorischen Darstel- 
lungsform Rechnung trägt. Und kein Zweifel: in der unheimlichen, sugge- 
stiven Verlebendigung traditioneller Figuren und Urprinzipien liegt eine 
wesentliche Leistung Gotthelfs. Man pflegt hier in Ermangelung eines klaren 
stilistischen Begriffs von „mythischer“ Darstellung zu sprechen. Es fragt sich 
aber, ob man diesen Vorgang der Versinnlichung und Verseelung nicht noch 
schärfer als einen ästhetischen erfassen kann, ob man zu diesem Zweck einen 
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lische Erzählung“. Trotzdem ist die negative Bewertung, die er ge 
Dichter erfährt, vollkommen eindeutig, im Gegensatz zu einem Wallenstein, 2 
Faust und selbst Ottokar. Wenn man in solchen Fällen von Tragik reden | 
will, dann nur im Sinn der christlich-barocken Tyrannentragödie. wi 
Freilich erfordert das hier angedeutete Zusammenwirken von allego- 
risch-abstrakter und „mythisch“-suggestiver Darstellung noch genauere Un- 
tersuchungen. Dazu würde ein Blick auf verwandte Schwundstufen der 
Allegorie beim alten Goethe, bei Mörike, bei Annette von Droste-Hülshoff, 
im Wiener Volkstheater usw. förderlich sein. Das neue Buch von Mushg 
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isoliert seinen Gegenstand nicht mehr so stark wie das frühere. Gotthelf ist 
nicht nur der Dichter eines Jahrtausends sondern immerhin auch eines Jahr- 
hunderts. Fruchtbare Seitenblicke auf Hebel, Eichendorff, Jean Paul, Mörike, 
Stifter, Grillparzer, Grabbe usw. sind zu finden. Wenn der Verfasser zugleih 
„Luther, Rabelais und Grimmelshausen“ (185) im Auge behält, so bedeutet | 

i 
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das noch keine Verfälschung; denn die Restaurationsepoche aktiviert allent- 
halben die alten Traditionen noch einmal, und für den leidenschaftlichen 
christlichen Volkserzieher, der Gotthelf war, lagen solche Rückgriffe besonders 
nahe. Allerdings überschätzt Muschg noch immer das Geheimnis und die Ein- 
maligkeit eines solchen Anachronismus, weil ihm das allgemeine Phänomen 
der Restauration kaum bekannt ist. Auch Gotthelf will ein altes bedrohtes 
Erbe „wiederherstellen“. Er orientiert sich ganz bewußt an der vorhuma- 
nistischen, vorklassizistischen Zeit (vgl. z. B. Brief vom 28. 9.43), was vom 
Verfasser immer noch zu wenig beachtet wird. Das Programmatische, Plan- 
mäßige an Gotthelfs Konservativismus darf nicht unterschätzt werden. Mir 
scheint, daß die Vorstellung von einem „halb verbauerten Dorfpfarrer“ 
(Muschg a. a. O. 1954, S. 191) doch noch ein Rückstand aus Muschgs mythisie- 
render Epoche ist und sowohl der patriarchalischen Stellung des Biedermeier- 
pfarrers wie der Bewußtseinsstufe des Dichters widerspricht. 

_ Wenn man das, was wirklich einmalig und genial an Gotthelf ist, erfassen 
will, so darf man ihn gegen eine historisch-rationale Betrachtung nicht ab- 
schirmen. Sonst entstehen ganz falsche Schwerpunkte. Dafür ein Beispiel. Die 
Gotthelfforschung gibt sich alle Mühe, ihren Helden vom „Biedermeier“ ab- 
zugrenzen, was nicht immer leicht ist. Was soll man aber dazu sagen, wenn 
sich dann ausgerechnet „Das Erdbeeri Mareili“ (1850), das keine originale 
sondern eine vollkommen typische Biedermeiernovelle ist, noch immer eines 
hohen Ansehens erfreut? R. Hunziker hat, um den Schweizer Klassiker neben 
den Verfasser des Idyllepos „Hermann und Dorothea“ rücken zu können, die 
Hypothese aufgestellt, daß Gotthelf der geniale Schöpfer der „Idylinovelle* 
war (Jeremias Gotthelf, Verlag Huber & Co., Frauenfeld u. Leipzig 1927, 
5.201). Nun kann sich jeder, der Taschenbücher der 20er Jahre aufschlägt, 
davon überzeugen, daß es diese Erzählungsart schon mindestens 20 Jahre 
früher in vielen Beispielen gab. Gotthelfs Erzählung ist nur ein später Nach- 
hall, so virtuos sie auch gemacht sein mag. (Es gibt bei Gotthelf solche Vir- 
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-  tuosität.) Der Dichter legt eine zurückhaltende Bewertung selbst nahe, denn 
er erwidert dem begeisterten Herausgeber der „Alpenrosen“, auf dessen 
Bitte er die Arbeit rasch und handwerksmäßig verfertigt hatte, das „Erdbeeri 
Mareili“ sei „ganz unbedeutend“ (Gotthelf, Sämtl. Werke, hrsg. v. R. Hunzi- 
ker u. Hans Bloesch, Bd. XXI, S. 339). Man kann diese Bemerkung schlecht 
verstehen, solange man die Biedermeierzeit in ihrer Breite nicht kennt. Und 
so stimmt auch Muschg in das Lob der traditionellen Erzählung ohne Be- 
denken mit ein: „Gerade hier zeigt sich seine untrügliche geistige und künst- 
lerische Sicherheit“ (a. a. O. 1954, S. 171). 


Es muß, trotz der Gefahr des Mißverständnisses, ganz offen ausgesprochen 


werden, daß das Wunschbild eines Schweizer Klassikers oder Schweizer Ho- 
mers auch bei anderen Fragen der Gotthelfforschung von den Aufgaben einer 
sachgemäßen Interpretation abgelenkt hat, nicht deshalb, weil sich der große 
Berner neben den Weimaranern nicht sehen lassen könnte, sondern weil da- 
durch geschichtlich unvergleichliche Dichter nebeneinandergerückt und fremde 
Erkenntnisschemata in die Gotthelfforschung hereingetragen werden. Dazu 
gehört schon die „ästhetische Methode“, mit der Werner Günther programma- 
tisch an Gotthelf herangetreten ist (Vorwort zur 1. Aufl., 2. Aufl. S. 5). Dem- 
entsprechend propagiert dieser Forscher Gotthelfs „Klassik“ mit besonderer 
Emphase (Geleitwort zur 2. Auflage). Man wird zwar zugeben müssen, daß 
der Begriff „Klassik“ überall so sehr ins Gleiten gekommen ist, daß er für die 
Literaturgeschichtsschreibung kaum mehr etwas Bestimmtes leisten kann. Aber 
für Gotthelf ist er ganz besonders verwirrend. Denn diesem geistlichen Dich- 
ter liegt schon die humanistisch-ästhetische Gewissenhaftigkeit, die Treue 
gegenüber dem eigenen Werk, die modernen klassischen Dichtern eigen zu 
sein pflegt, völlig fern. Während Grillparzer und Stifter, für die auch der 
Anspruch des Klassischen erhoben worden ist (Sauer, Kunisch), wenigstens im 
Laufe ihrer Entwicklung Künstler im strengen Sinn des Wortes geworden 
sind, produziert Gotthelf zu allen Zeiten seines Lebens ganz sorglos, ohne 
Rücksicht auf Plan, Feile und authentische Textgestalt. Er unterwirft sich nicht 
nur den allgemeinen Aufgaben eines „Volksschriftstellers“ — als solchen sieht 
er sich — sondern auch ganz präzisen Verlegerwünschen, vom Thema bis zum 
Schluß seiner Werke. 

Der Begriff „homerisch“, der seit G. Keller das Gotthelfbild beeinflußt, ist 
insofern fruchtbar, als er von dem epischen Reichtum, von der Weltfülle des 
Schweizers eine Vorstellung vermitteln und vom (humanistischen) Werkbegriff 
der Neuzeit ablenken kann. Man wird dem Dichter nur gerecht, wenn man 
sich dem Ganzen seiner epischen Welt anvertraut. Allerdings ist die Totali- 
tät dieser Epik mannigfach eingeschränkt (Bauernidyllik), und vor allem kann 
ihr Stil in der zerklüfteten modernen Kultur unmöglich einheitlich sein. Gott- 
helf ist gerade dadurch der große Epiker, daß er die forciert einheitliche und 
damit verengende Stilisierung der Hexameterepiker, wie übrigens auch des 
„Witiko“, vermeidet. Diese Erkenntis pflegt die Parallelisierung mit Homer 
zu verdecken. Die Vielschichtigkeit von Gotthelfs epischer Welt, auf 
die schon ihre sprachliche Form hinweist, ist noch nicht genügend untersucht, 
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_ Orientierung an Jean Paul, mit dem Gotthelf wie alle Erzähler der Bieder “ 

meierzeit wohl vertraut war, könnte in dieser Beziehung ergiebiger werden x 
als der Blick auf Homer und die Homeriden. Indem man die historishen 

$ Möglichkeiten seines geschichtlichen Ortes, auch im Widerspruch zum Pro- 

_ gramm der antikisierenden Klassik, im Auge behält, erniedrigt man den 
Dichter nicht, sondern man erkennt überhaupt erst, wie nahe er dem Best- 
möglichen gekommen ist. 

Das neue Buch von Muschg bewährt auch darin seinen Wert, daß es von 
dem Begriff „klassisch“ mit Vorsicht Gebrauch macht Das oben zitierte Wort 
von Gotthelfs „untrüglicher geistiger und künstlerischer Sicherheit“ ist nicht 
typisch für den Geist des Werkes. Der Verf. weiß, daß es bei einem so sorglos 
schaffenden Dichter mehr noch als sonst auf die Gnade des Gelingens an- 
kommt. Sogar grundsätzliche Irrwege des Dichters kennt er. So werden z.B. 
die historischen Erzählungen fast mehr als billig abgewertet: infolge eines 
vorgegebenen Mißtrauens gegenüber der Geschichtsdichtung (174ff.). Trotz 
dieser Zurückhaltung verfällt auch Muschg gelegentlich in das Erkenntnis- 
schema, das die Klassik von Weimar anbietet. Gotthelfs Aufstieg zur mitt- 
leren und bedeutendsten Epoche seines Romanschaffens (seit „Uli der Knecht“) 
wird durch ein Schillerzitat mit „Goethes klassischer Wendung“ parallelisiert 
(a. a. O. 1954, S. 16). Man mag darin einen historisch irrelevanten Hinweis 
auf biologische Entwicklungsgesetze sehen, denn der Verfasser spricht aus- 
drücklich von einem „typischen Entwicklungsgang“, der vom „leidenschaft- 
lich Persönlichen zum betrachtend Objektiven“ führt. Bei Dichtern wie Mö- 
rike, Stifter, Grillparzer ist eine derartige Parallelisierung gewiß möglich. 
Bei Gotthelf dagegen muß ernstlich die Frage gestellt werden, ob dieses, dem 
organologischen Denken entstammende Erkenntnisschema trifft. Hat sich 
der Dichter Gotthelf wirklich autonom, aus eigener Wurzel „entwickelt“ wie 
Goethe und andere? Ist es nicht vielmehr so, daß um 1840 durch das Nach- 
lassen des liberalen Impulses, des Fortschrittsoptimismus von 1830, ein ge- 
wisser ästhetischer Spielraum entsteht, der die Objektivität der Uli- 
Zeit möglich macht? Daß die so entstandene „Klassik“ Gotthelfs keine per- 
sönliche Errungenschaft, kein Ergebnis organischer Steigerung war, verrät 
schon die von niemand bestrittene Tatsache, daß Gotthelfs Romanschaffen 
schließlich wieder in die Tendenzdichtung, diesmal streng konservativer Art, 
mündet. Wo bleibt da die typische Entwicklung zum „betrachtend Objekti- 
ven“? Gotthelfs Dichtung ist stets gesellschaftsgebunden, niemals in sich selbst 
ruhend und wachsend; aber zwischen progressiver und reaktionärer Tendenz- 
dichtung ergibt sich unwillkürlich eine gewisse Lockerung und Objektivität. 
Sie ist auch sonst als Windstille zwischen den beiden Revolutionen bzw. Re- . 
aktionen zu beobachten. Dagegen hat sie mit dem bewußt erarbeiteten und 
betont ästhetischen Klassikprogramm von Weimar herzlich wenig zu tun. 

Der englische Literarhistoriker H. M. Waidson versucht in seiner Gott- 
helfdarstellung (Jeremias Gotthelf, An Introduction to the Swiss Novelist, 
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- Modern Language Studies, Basil Blackwell, Oxford 1953), seinen Landsleuten 


zum ersten Mal ein umfassendes und genaues Bild des Dichters zu vermitteln. 
Diesem Zweck dienen Abschnitte über Gotthelfs Leben und Persönlichkeit, 
über däs alte Berner Bauerntum und sorgfältige Inhaltsangaben der Werke. 
Für die Gotthelfforschung besteht die Bedeutung des Buches vor allem darin, 
daß es ohne laute Polemik die antihistorischen Tendenzen der Schweizer zu 
korrigieren versucht. Waidson setzt, wie das Vorwort beweist, Gotthelfs 
Größe voraus; aber das bedeutet für ihn nicht, daß der Dichter außerhalb 


. oder über seiner Zeit steht. Bei der Beschreibung der Gotthelfschen Werke 


wird die Geschichte des Kantons Bern stets gegenwärtig gehalten, so daß die 
zahllosen Fäden, die den Dichter mit seiner raum-zeitlichen Umwelt verbin- 
den, klar hervortreten. Nicht nur der parteipolitische sondern, was dem Dich- 
ter besonders angemessen ist, auch der wirtschafts- und gesellschaftsgeschicht- 
liche Hintergrund, auf den der Berner reagiert, wird fast bei jedem Werk 
aufgewiesen. Wir erkennen ferner mit vollkommener Klarheit die Verlags- 
beziehungen und die sonstigen publizistischen Bedingungen, die bei Gotthelf 
— gemessen an der Größe seiner Begabung — ungewöhnlich massiv sind und 
ohne die es kein geschichtliches Verständnis des Dichters gibt. Im Schluß des 
Buches („Conclusion“) wird dementsprechend betont: „Gotthelf is in and of 
his time“ (209). Bei solcher Erkenntnis wird ein Überschreiten des Schweizer 


‚Raums natürlich und unvermeidlich. Im allgemeinen kommt Waidson dem 


Schweizer Nationalismus mit großer Höflichkeit entgegen. Das zeigt sich etwa 
darin, daß selbst an dieser Stelle (im „Schluß“ S.209) nicht nur Gotthelfs 
Schweizer Verwandtschaft („kinship“) mit Pestalozzi behauptet wird sondern 
sogar mit Zschokke, der ja norddeutscher Herkunft war und in der Schweiz 
nur eine Wahlheimat fand. Dem Verfasser ist, wie dies Beispiel zeigt, nicht 
bewußt, daß die schweizerisch-deutschen Beziehungen vor der Reichsgründung 
überaus dicht und innig waren. Er bemüht sich in erster Linie um Hinweise 
auf verwandte große Erzähler des 19. Jahrhunderts (Dickens, Tolstoj), die 
natürlich Vergleiche bleiben müssen, Wertmaßstäbe, vor denen Gotthelf nach 
der Meinung des Verfassers nicht völlig bestehen kann. Immerhin versucht 
Waidson wenigstens andeutungsweise — und darin besteht der besondere 
historische Wert des „Schlusses* —, den Dichter in die dem Deutschschweizer 
zunächst liegende deutsche Literaturgeschichte einzuordnen. Mit Recht wird 
darauf hingewiesen, daß Gotthelfs Abstand von der Weimarer Klassik („re- 
moteness from Weimar Classicism“ 211) der allgemeinen deutschen Entwick- 
lung entspricht. Die starke Anteilnahme an den politischen und sozialen 
Kämpfen verbindet ihn mit den Jungdeutschen. „Even if they fought one 
another tooth and nail, they fought with the same weapons“ (211). Hinzu- 
zufügen wäre, daß diese geheime Verwandtschaft mit den Revolutionären 
nicht nur bei Gotthelf sondern auch sonst bei Konservativen festzustellen ist. 
Waidson verweist zwar mit Recht auf Börne, der wie Gotthelf ein Goethe- 
kritiker war und die Kunst moralischen und sozialen Grundsätzen unterord- 
nete (211). Doch näher läge, um nur ein Beispiel zu nennen, die Goethekritik 
Hengstenbergs, des streitbaren Berliner Theologieprofessors und Heraus- 
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gen zur denk Bestuitaiiirak erst ganz Bee Trotzdem bleibt 


ein Verdienst Waidsons, daß er den mythischen Bann der modernen Schwei- MM 


zer Gotthelf-Forschung mit englischer Sachlichkeit durchbrochen und die Kon- 


tinuität der historischen Gotthelf-Forschung, die vor den Weltkriegen schon _ 1 


sehr weit gedichen war (vgl. besonders Gabriel Muret, Jer&mie Gotthelf, sa 
vie et ses oeuvres, Librairie Felix Alan Paris 1913), wiederhergestellt hat. 
Nicht verschwiegen sei freilich, daß in der Erneuerung einer bloß histori- 
schen und soziologischen Betrachtungsweise auch eine Gefahr für die Gotthelf- 
deutung liegt. Waidson analysiert die religiöse Haltung des Schweizers vor- 
trefflich. Er macht auf das Widersprüchliche, Ambivalente seines christlichen 
Glaubens aufmerksam. Er mißtraut Gotthelfs Entwicklung zum religiösen 
Konservatismus; denn allzu deutlich verraten die Briefe, daß es sich um einen 
bewußten Akt des Willens, vielleicht um eine äußere, auch politisch begrün- 
dete Entscheidung handelt (208). Der Verfasser berührt damit einen wunden 
Punkt der Gotthelfschen, überhaupt der restaurativen Position. Es fragt sich 
nur, ob diese an sich richtige psychologische Interpretation an den Kern des 
hier vorliegenden Problems heranführt. Waidson kann nicht umhin, in seinem 
Helden gewisse, fast groteske Züge eines reaktionären Don Quichote zu er- 
kennen, und zwar deshalb, weil der liberale Verfasser das Religiöse schon als 
Frage und Dimension nicht ganz ernstnimmt. Hat sich dieser Pfarrer nicht _ 
gründlich getäuscht, wenn er vom Geist der neuen Schweizer Verfassung, der 
48er Jahre Unheil erwartete? „The Radicalism of 1848 moulded a constitu- 
tion which with some modification continues to-day to find the general ac- 
ceptance of the Swiss people. The regime which Gotthelf disliked so intensely 
introduced measures of progressive reform in the spirit of Liberal democracy 
which have long been taken for granted in Switzerland, Great Britain and all 
other countries with a comparable tradition of government. It was certainly 
inaccurate to equate the Radical achievement of Ochsenbein, Stämpfli, the 
Snells and their fellows with the Utopian socialism of Weitling or the Com- 
munism of Marx“ (138). Kontinentaleuropäische Gotthelf-Forscher werden 
sich einer so fortschrittsgläubigen Kritik kaum anschließen können; denn sie 
wissen, daß Gotthelfs Sorge durch die beliebte Unterscheidung eines segens- 
reichen Liberalismus und eines verhängnisvollen Marxismus noch nicht wider- 
legt ist. Vielmehr werden sie in diesem Punkt mit Muschg (a. a. O. 1954, 
S. 29f.) feststellen, daß der priesterliche Schweizer weit über sein Jahrhundert 
hinausgesehen hat. Er faßte nicht nur die eine oder andere politische Partei 
sondern die Politisierung überhaupt ins Auge, die Veräußerlichung, die Ver- 
herrlichung des Zeitgeistes, die Säkularisation. Auch solche Kritiker, die sich 
nicht zu Gotthelfs christlicher Antwort bekennen können, werden zunächst - 
zugeben müssen, daß seine Frage, sein Mißtrauen berechtigt war, daß er die 
Gefahren der künftigen Entwicklung mit unheimlicher Hellsicht erkannt hat. 
Ehe sich noch die organisatorischen Formen des modernen Materialismus (Ka- 
pitalismus, Kommunismus) voll entwickelt hatten, versuchte er sie schon zu 
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seines s religiösen. Tan einen so verblüffenden Scharfblick, daß er {* 
heute i immer wieder mit Kierkegaard zusammen genannt wird. Waidson hat Be, 


sehr gutes Verständnis für die progressive Gesellschaftskritik der ersten Ro- 
'mane. Man wird auch der religiösen Kulturkritik des Spätwerks Gerectig- 
keit widerfahren lassen müssen, und eben sie entspricht nach dem Zusammen- 
bruch eines zu harmlosen Kulturglaubens dem zentralen Ka unserer 
Gegenwart und Zukunft. 

Daß der deutschen Literaturwissenschaft im weiteren Fortgang ee Gott- 
helfforschung eine besondere Verantwortung erwachsen könnte, liegt auf der 
Hand; denn das manchmal allzu starke Engagement der Schweizer dürfte ihr 
ebenso fern liegen wie der bloße Positivismus. Die Bevorzugung vereinzelter 
Werkinterpretationen, die Günther prophezeit (a. a. O. 1954, S. 273), wird 
dabei kaum der richtige Weg sein, da diese Methode immer wieder zu dem 
Ergebnis führt, daß Gotthelf allzu sorglos arbeitet, Überflüssiges einschiebt, 
wenig feilt, willkürliche Schlüsse anhängt usw., kurz, daß er noch kein Roman- 
Artist, wie er seit Flaubert üblich wird, gewesen ist. Auch Waidson warnt in 
den letzten Sätzen seines Buches vor der üblichen Auswahlmethode: „One 
must read at least a couple of the novels in order to become steeped in the 
atmosphere of Gotthelf’s world and to appreciate its living quality. It is a 
world new to most novel readers, with a flavour all its own. Once this world 


has gained its hold on the reader, he will readily pay tribute to Gotthelf’s 


outstanding creative power“ (217). Es kommt darauf an, sich in Gotthelfs 
epische Welt, die während seiner ganzen Lebenszeit eine erstaunliche Einheit 
bildet, einzuleben, sie zu durchdringen, sie als Ganzes und im Zusammenhang 
mit der ganzen Restaurationsepoche noch unbefangener, genauer zu inter- 
pretieren, als bisher geschehen ist. Die vorstehenden Ausführungen wollten 
nur einige vorbereitende Hinweise auf diese ebenso schwierige wie lohnende 
Arbeit geben. 


GALFRIDSHISTORA 000 


STUDIE ZU IHRER STELLUNG IN DER LITERATURGESCHICHTE 


— 7 


Im April des Jahres 1136 erschien zum erstenmal ein in lateinischer Sprache 
geschriebenes Buch, das dem Leser eine Darstellung der Geschichte der Briten 
von den Anfängen bis zum Jahre 682 n. Chr. versprach. Briten ist hier gemeint 
im Gegensatz zu den Angelsachsen. Unter Briten versteht man jene Kelten, 
die zur Zeit Cäsars im heutigen England und Wales und dem Süden von 
Schottland saßen und die sich später unter dem Zwang der angelsächsischen 
Eroberung in die westlichen Gebirge nach Wales und Cornwall zurückzogen 


‘oder in die Bretagne auswichen. Die Briten sind also die Sprecher der brytho- 


nischen oder p-Gruppe des Keltischen, die heute als lebende Sprache im Kym- 
rischen in Wales und dem Bretonischen in der Bretagne fortbesteht?. 

Der Verfasser der genannten „Historia Regum Britanniae“® nennt sich 
selbst Galfridus Monumotensis. Von seinem Leben wissen wir wenig. Er war 
normannisierter Waliser oder Bretone. Aus verschiedenen Urkunden und sei- 
nen eigenen Angaben geht hervor, daß er viel mit einem Erzdiakon Walter 
von Oxford zu tun hatte. Am 16. 2. 1152 wurde er in Lambeth zum Priester 


geweiht und unmittelbar darauf zum Bischof von Llanelwy (= St. Asaph, 


Flints.) erhoben. Er starb im Jahre 1155%. 

Die Historia ist eines der einflußreichsten Bücher der Literaturgeschichte. 
Schon sehr bald nach Erscheinen wurde sie in zahlreiche europäische Sprachen 
übertragen und immer wieder nachgeahmt: Vom Original allein sind heute 
etwa 200 Hss. erhalten. Dazu kommen weitere ca. 60 kymr. und mehrere alt- 
nordische Fassungen. Galfrid überliefert uns die erste Gesamtdarstellung 
vom Leben des Britenkönigs Arthur, und manche Literarhistoriker haben die 
Entwicklung des Sagenkreises um Arthur sogar ausschließlich auf die An- 
regung Galfrids zurückführen wollen. Aus der Historia schöpften noch auf 


! Überarbeitete Fassung eines Vortrages, gehalten am 10.1.1957 vor der Gesell- 
schaft für Neuere Sprachen, Kiel. Besonderen Dank schuldet Verf. der Deutschen 
Forschungsgemeinschaft, die es ihm durch ein großzügiges Stipendium ermöglichte, 
zahlreiche Hss. in der Kymrischen Nationalbibliothek, Aberystwyth, und im Bri- 
tischen Museum einzusehen, und Professor Thomas Jones, Aberystwyth, für viele 
Hinweise und für die Erlaubnis, seine Vorlesungen über kymr. Sprache und Lite- 
ratur zu besuchen. 

Die Deutung des Wortes Britones im Sprachgebrauch Galfrids und seiner Zeit auf 
die Bretonen im Gegensatz zu den Walisern ist unzulässig, alle darauf gebauten 


2 


Hypothesen sind daher ungültig, vgl. Verf., Zu den Quellen des Roman de Brut, 


erscheint ZCP, und die dort verzeichnete Literatur. 

® ed. Acton Griscom, N. Y. & Ld. 1929. Weitere Ausgaben von Edmond Faral, La 
legende arthurienne III, Paris 1929; Jacob Hammer, Cambridge, Mass. 1951 (ab- 
weichende Redaktion des Textes nach vier bisher unbekannten Hss.). 

* Nach Henry Lewis ed., Brut Dingestow, Cardiff 1942, xi. 
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Gälfride Historia a; 


- Jahrhunderte hinaus die britischen Geschichtsschreiber — Robert von Glou- 
cester, Trevisa, John Leland, Holinshed und viele andere. Durch ihre Ver- 
mittlung erreichten Galfrids Erzählungen das elisabethanische Drama. Die 
Geschichte von König Lear und seinen Töchtern, die Fehde der Brüder Ferrex 
und Porrex, die tragische Liebe von Locrin und Estrild, die Gestalt des Königs 
Cymbeline — sie alle verdanken wir letztlich der Historia®. In unserem Jahr- 
hundert wäre T.S. Eliots „Waste Land“ undenkbar ohne die Arthursagen, 
denen das Gedicht zahlreiche Schlüsselwörter entnimmt, angefangen vom Titel 
bis zu den Anspielungen und Zitaten im Text. Noch 1955 behandelt die 
Preisode für den Dichterthron des Nationalen Eisteddfod in Pwliheli ein 
Galfridsches Thema, den König Vortigern. 


In seinem Vorwort spricht Galfrid sein Erstaunen darüber aus, daß die lateinische 
Gescichtsschreibung seiner Zeit so spärlich über die Briten berichte. Insbesondere 
vermißt er jegliche Nachricht aus der Zeit vor Christi Geburt und über den König 
Arthur: 


„Cvm mecum multa & de multis sepius animo reuoluens in hystoriam regum 
britannie inciderem. in mirum contuli quod infra mentionem quam de eis gildas. 
& beda luculento tractatu fecerant nichil de regibus qui ante incarnationem christi 
inhabitauerant nichil etiam de arturo ceterisque compluribus. qui post incarnationem 
successerunt repperissem. cum & gesta eorum digna zternitate laudis constarent & a 
multis populis quasi inscripta iocunde & memoriter predicarentur“ (219, 3—10). 


Galfrid macht sich anheischig, diese Lücke in der Wissenschaft zu füllen. Er erzählt 
zunächst von der trojanischen Urheimat seiner Briten®. Unter Brutus, einem Urenkel 
des Aeneas, wandern sie nach der Insel Albion’ ein. Nach Brutus nennen sie sich 
Britones, ihre neue Heimat Britannia. Das erste entscheidende Ereignis der britischen 
Geschichte ist der Zug der Brüder Belinus und Brennius nach Rom (Buch III). Es fol- 
gen die Landung Caesars in Britannien und sein Sieg über den Britenkönig Cassibel- 
lanus (Buch IV). Daran schließen sich jahrhundertelange wechselvolle Kämpfe gegen 
Rom und Verschwägerung der britischen und römischen Herrscherhäuser. Als Höhe- 
punkte ragen die Romzüge der britischen Könige Constantinus und Maximianus her- 

“aus (V, 7; V, 14). Beide machen sich zu Kaisern von Rom. Maximian erobert noch die 
Bretagne und besiedelt sie mit Briten. 


In diesen Kämpfen bluten sich die Briten so stark aus, daß sie ihr Land nicht mehr 
allein verteidigen können (VI, 2—3). Der britische König Vortigernus ist gezwungen, 
sächsische Freiwillige unter Führung der Brüder Hengest und Horsa in Dienst zu stel- 
len. Bald kehren die freiwilligen Beschützer ihre Waffen gegen das Gastland. In den 
langen Abwehrkämpfen der Briten gegen die durch dauernden Geburtenüberschuß 
gestärkten Sachsen spielt besonders der König Arthur eine glänzende Rolle. Er ver- 
nichtet die Sachsen vollständig in der Schlacht bei Bath (IX, 4) und beschert seinem 
Lande damit noch einmal 12 Friedensjahre. 


Als Arthur sich am Höhepunkt seiner Macht nach alten trojanischen Bräuchen krö- 
nen läßt, überbringen 12 römische Abgesandte ihm eine neue Herausforderung. Ar- 


5 Über Galfridsche Stoffe in der englischen Renaissanceliteratur vgl. Matter, AF 58 
(1922), 651—685. 

6 Aus Troja abzustammen, war für die Völker des Mittelalters die große Mode. Eine 
trojanische Urheimat wird u. a. für die Dänen, Franken und Türken behauptet, vgl. 
Matter, op. cit. 86—97. 

7 Der keltische Name Albiö lebt heute fort in Albania „Schottland“, kymr. yr Alban, 
ir. Albu. Vgl. den Duke of Albany in Shakespeares „King Lear“. 
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marsch nach Rom anschickt, erreicht ihn jedoch die Nachricht vom Verrat seines Ne 


 Modred. Dieser hat inzwischen den britischen Thron ursurpiert und lebt mit Art 
Gattin Gwenhwyfar in ehebrecherischer Gemeinschaft. Arthur kehrt schleunigst um. 
In der Schlacht am Fluß Camel in Cornwall reiben er und Modred sich gegenseitig 


auf. Arthur selbst wird tödlich verwundet und „ad sananda uulnera sua in insulam 
auallonis euectus“ (501, 14). : 

Sofort ergreifen die Sachsen die Gelegenheit zu neuen Einfällen. Schließlich werden 
die Briten durch eine l1jährige Pest so stark dezimiert, daß sie sich in die unweg- 
samen Gebirge nach Westen zurückziehen müssen. Den Rest des Landes nehmen die 


“durch unaufhörlichen Zuzug aus der Heimat gestärkten Sachsen in Besitz. Noch ein- 


mal bereitet der letzte Britenkönig Cadwaladr einen Gegenangriff vor. Aber ein Engel 
befiehlt ihm zu verzichten. Die Briten sind damit endgültig auf Wales zurückgedrängt 
und heißen seitdem Gualenses „Waliser“ (XII, 19). en 


Wir sehen schon aus dieser kurzen Inhaltsangabe, die Historia ist kein Ge- 
schichtswerk im wissenschaftlichen Sinne, selbst nicht nach den Maßstäben der 
damaligen Zeit. Besonders kraß zeigt sich dies an dem angeblichen Romzug 
Arthurs im 6. Jh. n. Chr. Was die Historia bietet, ist eher als historischer Ro- 
man zu bezeichnen, wohl als der erste Prosaroman in Westeuropa überhaupt. 
Wie im historischen Roman schafft Galfrid nach eigener Einbildungskraft aus 
einem historischen Kern seine Handlung, seine Personen, Dialoge und Epi- 
soden. Die historische Wahrheit legt seiner dichterischen Freiheit dabei grund- 
sätzlich keine weiteren Schranken auf. Die immer wieder ausgesprochene mo- 
ralische Verurteilung Galfrids als „Geschichtsfälscher“ trifft daher m. E. ins 
Leere. Mit gleichem Recht könnten wir Walter Scott oder Felix Dahn der 
Geschichtsfälschung bezichtigen. Warum sollten wir aber einen Dichter oder 
Schriftsteller deswegen anklagen, weil er uns eben Dichtung und nicht (histo- 
rische) Wahrheit bietet? 


Hervorgegangen ist Galfrids Romankunst aus der mittelalterlichen Chro- 
nistik, die Jahr für Jahr die wichtigsten politischen Ereignisse aufzählt. Vom 
Stil der Chronik und der zeitgenössischen Geschichtsschreibung sind bei Gal- 
frid noch erhebliche Reste vorhanden, einmal die langen Königslisten, die er 
aus kymr. Genealogien übernahm®: „Huic successit runo pereduri filius. Cui 
gerennus eliduri filius. Post illum catellus filius. suus. Post catellum millus.. .“ 
usw. (300,5—7). Dazu kommen genaue Geschichtszahlen, z.B. fällt Arthur „anno 
ab incarnatione domini .d.xlii“ (501, 16), und das Verweisen auf synchrone 
Ereignisse aus der Alten Geschichte: „Tunc samuel propheta regnabat in iudea 
% siluius eneas uiuebat adhuc & homerus clarus rethor & poeta habebatur.“ 
(257, 10—12). Weiter beruft sich Galfrid gern auf wirkliche oder angebliche 
Quellen, z.B. auf Gildas (252, 12; 330, 8), die Gesetze des Molmutius (282, 4f.), 


auf Lucan (318, 6), auf Darstellungen der römischen Geschichte (290, 14; 306, 


1) und auf ein unbekanntes „britannici sermonis librum uetustissimum“ (219, 


® Zur Quelle vgl. Piggott, Antiquity 15 (1941), 269—286. 
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12; 496, 11f.; 536, 5). Auch kopiert er z. T. wörtlich aus Beda® und Paulus 
Diaconus!®. 

Auf diese Weise gibt Galfrid sich zunächst den: Anschein des Historikers, 
der tatsächliche Geschichte erzählt, die sich wirklich zugetragen hat. Um dieses 
historische bzw. pseudohistorische Gerüst spinnt er die Handlung seines Ro- 
mans mit vielen gefühlvollen Szenen, romantischen Abenteuern und rhetori- 
schen Ergüssen, die offensichtlich auf ihren literarischen Effekt (nicht auf hi- 
storische Wahrheit) berechnet sind. Da sind einmal die unglücklichen Liebes- 
paare, die der Zwang der Machtpolitik scheidet, also das alte und immer wie- 


der neue Thema von den persönlichen, menschlichen Bindungen, die mit den 


unpersönlichen Mächten von Staat und Gesellschaft zusammenstoßen. Der 
Mensch verliert den ungleichen Kampf. Nicht, daß Galfrid ihn einen Pflichten- 
konflikt durchkämpfen ließe, aber er erliegt der äußeren Gewalt. 

Der junge König von England Locrinus!! verliebt sich in die kriegsgefan- 
gene Königstochter Estrildis. Aber der Herzog von Cornwall zwingt ihn zur 
Heirat mit seiner Tochter Guendoloena. Locrinus setzt seine Bindungen zu 
Estrildis heimlich fort und erhebt sie nach dem Tode seines Schwiegervaters 
öffentlich zur Königin. Er fällt aber im Kampf, und die eifersüchtige Guendo- 
loena läßt Estrildis und ihre Tochter Habren im Severn ertränken!?. 

Diese Geschichte, die von fern an die Tristansage erinnert!3, schmückt Gal- 
frid glänzend aus mit rhetorischen und dramatischen Effekten. Von Estrildis 
heißt es in bester panegyrischer Tradition: „Candorem carnis eius nec inclitum 
ebur. nec nix recenter cadens. nec lilia ulla uincebant“ (254, 16f.). Der Her- 
zog von Cornwall erscheint wutschnaubend vor Locrin, schwingt seine Streit- 
axt wild durch die Luft und bombardiert sein Opfer mit einer Serie rhetori- 
scher Fragen. Er prahlt mit seinen Kriegsverletzungen und Heldentaten und 
schmäht Estrildis als „hergelaufene Ausländerin — quaedam barbara“: 

„Hccine rependis mihi locrine ob tot uulnera qu& in obsequio patris tui perpessus 
sum. dum prelia cum ignotis gentibus committeret. ut filia mea postposita te conubio 
cuiusdam barbare summitteres? Non impune feres dum uigor huic inerit dextere qu& 
tot gigantibus per tyrrena littora gaudia uitz eripuit?“ (255, 4—9). 

Die griechische Königstochter Innogen wird aus politischen Gründen zur 
Heirat mit Brutus gezwungen und nimmt rührselig Abschied von ihrer Hei- 
mat, während ihr neuer Bräutigam sie mit Küssen bedeckt: 

„At innogen in excelsa puppi stans sepius inter brachia bruti in extasi collabitur. 


» Z.B. Hist. XI, 12; XII, 9; XII, 10; nach Beda, Historia ecclesiastica, ed. Charles 
Plummer, Oxford 1896, 84, 125, 129. 

10 Historia, ed. Hammer, I, 3; nach Paulus Diaconus, ed. J. P. Migne, PL 105, 745 
(Paris 1861). 

11 Der Personenname dient Galfrid zur pseudoetymologischen Erklärung des geogra- 
phischen Namens Loegria „England“, heute kymr. Lloegr. „Locrinus ... possedit 
partem insule. qu& postea de nomine suo appellata est loegria“ (253, 9f.). Es wim- 
melt bei Galfrid und in der zeitgenössischen Literatur von ähnlichen onomastischen 
Legenden. 

12 Den Namen Severn, kymr. Hafren < habren, führt Galfrid auf das Mädchen 
Habren zurück (256f.) — eine weitere onomastische Legende. 

13 Estrildis heißt in den kymr. Fassungen Esyllt „Isolde“. 
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 dulces amplezus nunc dulci 


_ sopori summittitur“ (237, 4—10). ee 

& RAR die Briten uch auf ech Posten gegen Caesars Übermact 

_ Wehr setzen, bricht Galfrid in panegyrische Deklamatinen us: 
„O admirabile tunc genus britonum. ipsum bis in fugam propulerat qui totum 

orbem sibi [sub]miserat. Cui totus mundus nequiuit resistere. illi etiam fugati re- 

sistunt. parati mortem pro patria & libertate subire. Hinc ad laudem.illorum cenit 

Lucanus de cesare. Territa quesitis ostendit terga britannis“!*. 

Weiter finden wir Elemente des Wunderbaren wie die Legende von dem 
Knaben ohne Vater, der die weisesten Männer des Landes im Redestreit 
schlägt und dunkle, tiefsinnige Weissagungen spricht. Vortigern läßt sich am 
Berge Snowdon in Nordwales!5 eine Festung gegen die Sachsen bauen. Seine 
Hellseher raten ihm, mit dem Mörtel das Blut eines vaterlosen Knaben zu 
mischen. Ein solcher Knabe wird in Carmarthen!® entdeckt. Der König fragt 
zunächst die Mutter aus und stellt als Vater des Knaben einen incubus fest, 
einen Geist zwischen Mond und Erde. Dann greift der Knabe Merlinus selbst 
ein und beweist, daß er als Prophet die Hellseher des Königs weit übertrifft 
(VI, 17—19). Er läßt den Berg aufgraben. Am Grunde kämpfen ein roter und 
ein weißer Drachen. Merlin bricht in Tränen aus. Der Geist der Weissagung 
überkommt ihn, und er spricht im eleganten Rhetorenstil seine berühmte Pro- 
phezeiung über die Briten und die Sachsen!?: 

„Ue rubeo draconi. nam exterminatio eius festinat. Cauernas ipsius occupabit al- 
bus draco. qui saxones quos inuitasti significat. Rubeus vero gentem designat britannie. 
que ab albo opprimetur. Montes itaque ut eius ualles equabuntur. & flumina uallium 
sanguine manabunt ...“ (385, 5—9). 

Dieser Merlin, dem Galfrid hier so breiten Raum widmet, ist bekannt unter 
dem Namen Myrddin als kymr. Dichter des 6. Jhs.!$. Die von Galfrid erzählte 
Legende steht in kürzerer Fassung bereits in der lat. Chronik des Walisers 
Nennius aus dem 9. Jahrhundert!?. Damit stehen wir vor der Frage, wie weit 
Galfrid in seinen Roman keltische Überlieferungen einarbeitet. Er selbst gibt 
als seine Hauptquelle das bereits erwähnte „uralte Buch in britischer Sprache“ 
an und behauptet, seine Historia sei aus diesem Buch übersetzt (S. 219). Die 


14 Historia 318, 2—7; vgl. Pharsalia II, 572. 

15 Der Berg heißt bei Galfrid erir (379, 9) = kymr. Eryri „Snowdonia“. 

1° Die Stadt heißt bei Galfrid kaermerdin (380, 5) = kymr. Caerfyrddin „Schloß des 
Merlin“ (Morpheme caer + myrddin mit Lautwandel m > £ [v)). 

17 Die Prophezeiung ist in zahllosen kymr. und lat. Hss. überliefert, z. T. auch in von 
ns Text stark abweichender Fassung, z. B. Hs. NLW 6209, Aberystwyth, 

.101—117. 

’® Vgl. dazu ausführlicher A. O. H. Jarman, Chwedl Myrddin yn y canu cynnar (Die 
Geschichte von Merlin in der frühen Dichtung), Diss. Univ. Wales 1936, Masc.schr.; - 
ed. Ymddiddan Myrddin a Thaliesin (Dialog von Merlin und Taliesin), Cardiff 
1951; in englischer Sprache M. E. Griffiths, Early Vaticination in Wales, Diss. 
Univ. Wales 1927, Cardiff 1937. 


* ed. E. Faral, La legende arthurienne III, $$ 40—42. Weitere Ausgabe ed. F. Loth, 
Paris 1934. 
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schon seit William of Newburgh im 12. und Polydore Vergil im 16. Jahr- 
hundert andauernde Kontroverse um dieses „uralte Buch“20 ist großenteils 
sachlich uninteressant, da sie zwar mit außerordentlicher nationalistischer und 
kulturpolitischer Erbitterung, aber mit wenig Sachkenntnis oder echtem wis- 
senschaftlichem Bemühen geführt wurde. Nur die wenigsten Forscher, die zu 
der Frage Stellung nahmen, kannten das keltische Material aus erster Hand?t. 

Man erzählt, im späteren Mittelalter sei in Wales „das Bekenntnis zu Gal- 
frid“ geradezu als Prüfstein für die richtige patriotische Einstellung des Staats- 
bürgers bewertet worden. John Jones aus Gellilyfdy, Flints, ein kymrischer 
Antiquar (ca. 1578—1658), der einen großen Teil seines Lebens in London im 
Gefängnis verbrachte, verteidigt auf das heftigste das uralte Buch Galfrids. 
Er selbst besitze ein Fragment davon?2. Dort seien alte Aufzeichnungen kymr. 
Hofdichter gesammelt. Jeder Dichter habe nur das aufgezeichnet, was er selbst 
als Zeitgenosse sah und erlebte. Gegenüber diesen Augenzeugenberichten falle 
die Tatsache, daß Galfrids Angaben nicht auch von den antiken Schriftstellern 
bestätigt werden, überhaupt nicht ins Gewicht?®: 

„Hefyd noda yn dda mae y beirdd a ysgrifennodd y llyfyr a elwir Brud bren- 
hinoedd ynys Brydaen, ac na lyfasai un bardd ysgrifennu amwir ond y gwir ar hynn a 
welsai ai lygaid neu oedd dyst iddaw. 

Auch ist wohl zu beachten, daß eben die Dichter jenes „Geschichte der Könige der 
Britischen Inseln“ betitelte Buch schrieben, und kein Dichter hätte es gewagt, Un- 
wahres zu schreiben, statt wahrheitsgetreu zu berichten, was er mit eigenen Augen 
sah oder wobei er als Zeuge anwesend war“ (Hs. NLW 6209, S. 182, 42—45). 

Auch John Jones legt dann sein vorbehaltloses Bekenntnis ab zu jenem ur- 
alten Buch: 

„kanys nyni a goeliwn am yn henafiaid, y pethau y sydd osodedig ir llawr mewn 
ysgrifen o waith y beirdd ac y sydd gredadwy or amser hynny hyd heddiw y 
mysc yn henafiaid. 

Denn wir glauben von unseren Vorfahren das, was in den Schriftwerken der Dich- 
ter festgestellt ist, und dies haben unsere Vorfahren geglaubt von damals bis heute“ 
(Hs. NLW 6209, $. 183, 15—18). 

Auf der Gegenseite lehnt Giles (1848) das uralte Buch als falsch ab wegen 
„des verlogenen Charakters“ der Waliser?. Tatlock erklärt die kymrische Li- 
teratur kurzerhand für wertlos gegenüber dem ungeheuren Reichtum der la- 


20 Zur Geschichte der Galfridkontroverse vgl. bis zum 16. Jahrhundert Matter, AF 
58, 534—650; Laura Keller, Univ. Cal. Publ. Engl. 17 (1946), i-viii, 1—152; seit 
dem 16. Jahrhundert Ernest Jones, Univ. Cal. Publ. Engl. 5 (1944), 347—442; fer- 
ner die Einleitung zu Griscoms Ausgabe. 

21 Vgl. „But as Polydore Virgil and his successors give no evidence of ability to read 
Welsh, or of ever having examined the Welsh manuscripts involved, their testi- 
mony is of little value“ (Griscom 146f.). 

22 „ac y mae dryli or Ilyfyr a gafodd ef iw gyfeitho yn fyadneu if iw celwyddu 
wynt — und ein Bruchstück des Buches, das er (Galfrid) zur Übersetzung erhielt, 
befindet sich in meinen Händen, um sie Lügen zu strafen (d. h. die Gegner Gal- 
frids)‘* (Hs. NLW 6209, Aberystwyth, S. 95, 21f.). 

23 Ähnlich, wenn auch weniger scharf, nimmt Michael Drayton Stellung, Polyolbion 
VI, 275—341. 

24 Nach Griscom 147. 
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 Faral baut seine Beweisführung auf der völlig unwahrscheinlichen An- 


überliefert?2*. Da nun keine umfangreiche kymr. Hs, die wir kennen, vor der 
Mitte des 12. Jhs. niedergeschrieben ist, Galfrid seine Historia aber bereits 
1136 abschloß, kann unter dieser Voraussetzung nur Galfrid die kymr. Litera- 
‘tur beeinflußt haben, aber nicht umgekehrt. Wenn Faral die neuesten For- 
schungen von Ifor Williams auch noch nicht vorlagen, so folgt doch aus seiner 
These schon die merkwürdige Vorstellung, Galfrid habe fast alle Themen der 
altkymr. Literatur erfunden und allein seinem Einfluß sei es zu verdanken, 
daß innerhalb von 14 Jahren (zwischen 1136 und 1150) aus dem Nichts eine 
blühende und außerordentlich kunstvolle Dichtung in kymr. Sprache entsteht?”. 


"Vor diesem schrillen Chor von Vorurteilen auf beiden Seiten haben die 
_ wenigen Gelehrten, denen es um eine sachliche Klärung ging, immer wieder 
resigniert. Nach Henry Lewis läßt der Stand der Kontroverse nur einen siche- 
ren Schluß zu: Galfrid hat entweder die eine oder die andere Partei in den 
April geschickt28. Noch 1956 klagt einer der wenigen Sachkenner auf romani- 
schem und gleichzeitig auf keltischem Gebiet: „En r&alite certains Erudits re- 
fusent a priori et avec un ent&tement presque fanatique de discuter les origines 
celtiques de la Matiere de Bretagne“®®. 


Fragen wir ernsthaft nach Galfrids „uraltem Buch“, so müssen wir den Blick 
zunächst auf die kymrischen Bruts richten. Darunter versteht man die etwa 
60 kymr. Hss, die mit mehr oder weniger geringen Abweichungen den glei- 
chen Stoff enthalten wie Galfrids Historia. Nun stammen aber die ältesten 
dieser Hss, die Mss. Dingestow®!, Peniarth 44 und Llanstephan 1 (sämtlich 


® The Legendary History of Britain, Berkeley & Los Angeles 1950. Vgl. dazu die 
Kritik von Thomas Jones, Ll&n Cymru 1 (1950), 189—195, resümiert in englischer 
Sprache von Gwyn Williams, An Introduction to Welsh Poetry, London 1953, 248. 

®° La l&gende arthurienne, besonders I, 258 Anm.; II, 43; 370—384. Vgl. die scharfe 

Zurechtweisung durch Jarman, ed. Ymddiddan S. 44 Anm. 4. 

Orientierung über die kymr. Literatur in englischer Sprache bietet jetzt Thomas 

Parry, A History of Welsh Literature, aus dem Kymr. übs. von H. Idris Bell, 

Oxford 1955. 


„Un peth sidd sicr, iddo wneud ffwl Ebrill o’r naill neu’r llall!“ (Brut Dinge- 

stow xv). 

” Jean Marx, ZroPh 72, 163 (Entgegnung an Micha, ZroPh 70, 428—434). Sach-: 
kundige Kritik an Marx vgl. bei Pokorny, ZCP 25, 150f. 

Genauer heißen diese Brutiau’r Brenhinedd „Geschichten der Könige“ zum Un- 


terschied von den Brutiau’r Tywysogion „Geschichten der Fürsten“, d. h. den 
Chroniken der Zeit nach 680. 


#1 ed. Henry Lewis, Cardiff 1942. 


27 


28 


s” 


reflect that such a man found open to him the rich stores of tradition and vr | 
ing in Latin ancient and medieval, French, even English... hewas verymuh 
in the swim of contemporary life and scholarship, and not in a backwater“®. 


nahme auf, kein kymr. Literaturwerk könne älter sein als die Hs, die esuns 
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Aberystwyth), erst vom Anfang des 13. Jahrhunderts, sind also rund 65 Jahre 


nach Erscheinen der Historia niedergeschrieben und schließen sich recht genau 
an Galfrids Text an. Nach ihren eigenen Angaben sind sie aus Galfrids Latein 
übersetzt, vertreten also nicht etwa eine jüngere Fassung von dessen britischer 
Vorlage. Erhebliche inhaltliche Erweiterungen bringen erst jüngere Fassungen 
aus dem 15. bis 17. Jahrhundert, z. B. die Hss. Cotton Cleopatra B V, London, 
das Schwarze Buch von Basing, Aberystwyth?2, Jesus College 8, Oxford?# 
und die Chroniken des John Jones?‘ Zwar sind noch nicht alle kymr. Bruts 
genügend gesichtet, aber es besteht wohl! kaum noch Aussicht, daß sich einer 
von ihnen tatsächlich als Abschrift des „uralten Buches“ erweisen könnte®. 
Auch bei dem Fragment aus dem uralten Buch, das John Jones besaß, kann 
es sich leicht um einen dieser aus Galfrid übersetzten Bruts handeln, den John 
Jones irrtümlich für älter hielt als die Historia. 

Andrerseits berufen sich auch die ältesten kymr. Bruts bei Zusätzen zu Gal- 
frid wiederholt auf kymr. Dichter und Erzähler: 


„A megys y dyweyt rey or kyvarwydyeyt pedweryd map a wu ydav llevelys — 
und wie einige Erzähler berichten, hatte er (d. h. Beli) einen vierten Sohn Llefelys“3®. 

„A hvnnv a eylw e beyrö gweyth escavl vynyd — und diesen (d. h. den Wall des 
Sevarus) nennen die Dichter das Werk von Ysgawl Vynydd“?”. 

„Ac ymhen yrwythmlyned a deugaint ac ereill a dywait panyw wythmlyned a 
thrugaint ... yd aethor byt hyn — und nach 48 Jahren — und andere sagen, nach 
68 Jahren ... ging er (Cadwallawn) aus dieser Welt“®®. 


Man wird daher grundsätzlich mit der Möglichkeit rechnen müssen, daß. 
auch Galfrid selbst aus der gleichen Erzählerliteratur schöpfte. Der Passus 
und andere sagen im letzten Zitat zeigt. daß dem Übersetzer außer Galfrid 
noch andere Geschichtsquellen vorlagen. Es muß also solche gegeben haben. 

Die kymr. Erzählerliteratur stand zur Zeit Galfrids in höchster Blüte. Kymr. 
Erzähler trugen weit über die Grenzen ihrer Heimat hinaus an den Fürsten- 


52 Beide ed. J. J. Parry, Cambridge, Mass. 1937 (mit engl. Übs.). 

83 ed. (nach Abschrift in Hs. Jesus College 19 und mit orthographischen Abweichun- 
gen) in The Myvyrian Archeology of Wales, Denbigh ?1870, 434—475 (genannt 
Brut Tysilio), engl. Übs. von R. E. Jones als Fußnote in Griscoms Ausgabe der 
Historia. Im Druck zugänglich sind an kymr. Bruts ferner die Fassungen im Roten 
Buch von Hergest (ca. 1380), ed. John Rhys und J. Gwenogvryn Evans, Oxford 
1890; und in der Hs Panton 9, Aberystwyth (ca. 1760), ed. Myvyrian Archeology 
476—554 (genannt Brut Gruffudd ap Arthur). 

31 Die meisten Hss. des John Jones liegen in Aberystwyth. Aus einer weiteren, heute 
verlorenen Hs. übersetzt in seinen Fußnoten Peter Roberts, The Chronicle of the 
Kings of Britain, London 1811 (engl. Übs. des Brut Tysilio, unzuverlässig). 

35 Eine Diss. über die kymr. Bruts und ihr Verhältnis zu Galfrid ist in Aberystwyth 
zu erwarten, Die Klassifizierungen von J. Gwenogvryn Evans, Reports on MSS. in 
the Welsh Language, London 1898—1910, und die darauf aufbauenden Angaben 
von Griscom 585—599; Parry, Speculum 5 (1930), 424—431; Henry Lewis, Brut 
Dingestow xviii—xx haben nur vorläufigen Wert. 

6 Hs. Llanstephan 1, S. 59, 6f. Hieran schließt sich in der Hs. die aus den Mabinogi 
bekannte Geschichte von Lludd und Llefelys. 

37 Hs. Peniarth 44, S. 65, 4f. 

38 Hs. Peniarth 44, S. 86, 23—27. 
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glischen und deuts« 
so große Rolle spielen®®. Den Zeitgenossen galt der Erzähler gleichzeitig a 
vorzügliche Geschichtsquelle über die britischen Könige. Dies zeigt der 
such Heinrichs II., die angebliche Entdeckung der Leiche Arthurs dadurd Ö 
glaubhaft zu machen, daß er den Begräbnisplatz „ab historico cantore Britone # 
... antiquo“4 erfahren haben will. Selbst ein bewußter Historiker wie Wil- 
helm von Malmesbury entnimmt Material aus „cantilenis per successiones 


| 
| 
| 
| 
i 
| 
temporum detritis*, wenn auch mit einer Warnung an den Leser: „non ut | 
| 


earum veritatem defendam, sed ne lectorum scientiam defraudem“®, 

In kymr. Sprache überliefert ist uns vom Repertoire der Erzähler nur de 
unter dem Namen Mabinogi bekannte Sammlung von 11 Geschichten‘? sowie 5 
einige Fragmente und zahlreiche Anspielungen. Zeitgenössische Berichte zei- i 
gen jedoch über jeden Zweifel, daß diese Literatur sehr viel umfangreiher 
gewesen sein muß#3. Die überlieferten und sicher vor Galfrid verfaßten Ge- 
schichten bieten nur wenige Parallelen zur Historia. In der Erzählung von 
Branwen ist ebenso wie bei Galfrid die Rede davon, daß Cassibelaunus auf 
Kosten seiner erbberechtigten Verwandten den Königsthron usurpiert**. Die 
Geschichte von Culhwch und Olwen berichtet, wie Arthurs Ritter Bedwyr und 
Cei vom Berge aus ein Feuer beobachten, bei dem der Riese Dillus der Bär- 
tige Schweine brät. Bedwyr und Cei überfallen und töten ihn‘. Eine ganz 
ähnliche Geschichte bringt Galfrid (X, 3). Arthur hört in der Bretagne von 
einem Riesen, der das Land verwüstet. Er zieht aus mit Beduer und Kai und 
beobachtet ein Feuer auf einem Berge. Dort finden sie den Riesen, der am 
Feuer Schweine brät und verzehrt. Arthur besiegt ihn im Zweikampf. 

In Culhwch und Olwen haben wir die älteste bekannte Arthurgeschichte vor 
uns, die in ihrer jetzigen Fassung Anfang des 10. Jahrhunderts datiert wird“#®, 
Den Knaben Culhwch verwünscht seine Stiefmutter. Er solle nie eine Frau 
berühren, ehe er nicht Olwen, die Tochter des Riesenfürsten Ysbaddaden, ge- 
winne. Culhwch wendet sich um Hilfe an Arthur. An Arthurs Hof lernt er 


® Vgl. dazu Jean Marx, La legende arthurienne et le Graal, Paris 1952, 55—62. 

a0 rege Cambrensis, Opera VIII, ed. G. F. Warner, London 1891, S. 128, 2. Rolls 

eries, 

#1 De Gestis Regum Anglorum, ed. William Stubbs, London I 1887, 155, 2—6. 

#2 Überliefert im Weißen Buch von Rhydderch (13. Jh.), ed. J. Gwenogvryn Evans, 
Pwllheli 1907; im Roten Buch von Hergest (14. Jh.), ed. John Rhys und J. Gwe- 
nogvryn Evans, Oxford 1887. Teilausgabe mit Kommentar und krit. Apparat ed. 
Ifor Williams, Pedeir Keinc y Mabinogi, Cardiff 21951. 

Engl. Übs. (Weißes Buch) von Thomas Jones und Gwynn Jones, Everyman’s 
Library 1949. Frz. Übs. (Rotes Buch) von J. Loth, Paris 1913 (mit krit. Apparat, 
Anmerkungen und Indices). 

# Vgl. darüber ausführlich Ifor Williams, ed. Canu Liywarch Hen, Cardiff 21953, . 
xxxvii—xliii; in engl. Sprache R. Bromwich, Studies in Early British History, ed. 
N.K. Chadwick, Cambridge 1954, 101— 136. 

# ed. Ifor Williams 45f.; Historia III, 20. 

45 Weißes Buch 494f. 

** Thomas Jones & Gwynn Jones, op. cit. ix. 
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die gesamte Tafelrunde kennen, den geschwätzigen Cei und seinen unzer- 
trennlichen Gefährten Bedwyr, Gwalchmei, den Gawain der späteren Roman- 
zen, Arthurs Gemahlin Gwenhwyfar und viele andere. Mit einigen Rittern 
zieht Culhwch aus und findet das Schloß des Ysbaddaden. Dieser stellt ihm 
eine große Zahl von unmöglich erscheinenden Bedingungen. Z. B. solle er dem 
Riesen Dillus bei lebendigem Leibe die Barthaare ausziehen und daraus einen 
Riemen flechten, das Blut der Pechschwarzen Hexe (Y Widdon Orddu) aus 
der Höhle bringen, ein großes Feld innerhalb eines Tages roden, pflügen, be- 
säen und abernten usw. Mit Hilfe Arthurs und seiner Ritter erfüllt Culhwch 
einen Teil dieser Aufgaben, kehrt nach vielen wundersamen Abenteuern zu- 
rück, martert und enthauptet seinen Schwiegervater und führt Olwen trium- 
phierend davon. 

Diese kymr. Erzählung steht den späteren frz. und engl. Arthurromanzen 
schon sehr viel näher als Galfrid. In der Historia tritt Arthur in einer be- 
stimmten geschichtlichen Situation auf als der siegreiche Führer seines Volkes, 
der im 6. Jahrhundert die Sachsen vernichtet, viele fremde Länder erobert 
und im Kampf gegen Rom beinahe die Weltherrschaft erringt. Auf diese 
glänzende Laufbahn folgt das tragische Ende in der Schlacht an der Camel. 
In Culhwch und Olwen thront Arthur dagegen schon wie in den späteren Ro- 
manzen zeitlos und zumeist passiv an der Tafelrunde und sendet seine Ritter 
auf Abenteuer aus, zum Kampf gegen übermenschliche Feinde und auf die 
Suche nach wunderbaren Gegenständen — wie später nach dem Graal. Ihn 
und seine Ritter treibt allein der Wunsch nach Ritterehre und dem fröhlichen 
Zechen und Prahlen in der Halle, aber kein nationaler Freiheitskampf. Ob- 
gleich noch eine geschlossene Handlung vorliegt, werden in diese schon be- 
liebig viele Abenteuer eingeschoben und die gleichen Motive in unendlichen 
Aufzählungen wiederholt. Die Bedingungen des Ysbaddaden sind so endlos, 
daß sogar der Erzähler die meisten von ihnen wieder vergißt und Culhwch 
stillschweigend mit nur 13 der ursprünglichen 40 Bedingungen plus drei 
überhaupt von Ysbaddaden nicht gestellten Bravourstückchen zum Ziele kom- 
men läßt‘”. Nur wenige geographische Angaben sind präzise wie der Berg 
Pumlumon in Cards. Die meisten Schlösser, Wälder und Höhlen befinden sich 
wie in den späteren Romanzen schon in einem zeitlosen Märchenland, in dem 
es keine geographische Orientierung und keine Geschichte gibt und in dem 
die Ritter aufs Geratewohl in der Gegend umherziehen. 

Galfrid bietet hier sicher eine ältere Schicht der Arthursage. Zeichnet doch 
schon Nennius im 9. Jahrhundert das Bild vom Feldherrn Arthur, der an der 
Spitze seiner Truppen in 12 Schlachten die Sachsen besiegt*®. Zu den Ritter- 
abenteuern bietet Galfrid nur Ansätze in Arthurs Kämpfen mit dem erwähn- 
ten Riesen in der Bretagne und mit dem Riesen Rita von Snowdon??. 


47 Analyse des Aufbaus bei Thomas Jones, Män Us, Cardiff 1949, 25—34. 

4 Historia Britonum $ 56. 

# Galfrids Berg Arauius (473, 6) erscheint in den kymr. Fassungen als mynyd Eryri 
„Snowdon“ (Dingestow 170, 23). Beide Riesenkämpfe kehren in veränderter Fas- 
sung bei Malory wieder, ed. E. Vinaver, Oxford 1954, 43—45, 143—148. 
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Er erschlug über dreihundert der Besten. 
Er tötete die Mitte und die Flügel (der Schlachtreihe). 
Er war würdig vor dem besten Heer. 

et ” 
Er sättigte die schwarzen Krähen auf der Burgmauer, 
Obwohl er kein Arthur war“ (1237—1242). 


Galfrid deutet darüber hinaus die 12 Friedensjahre Arthurs an, in denen 


_ er die Ritter um sich versammelt und sein Ruhm sich in aller Welt verbreitet. 


Culhwch und Olwen und die späteren Arthurromanzen füllen diese 12 Frie- 
densjahre mit den Ritterabenteuern aus und behalten vom alten historischen 
Rahmen nur noch den Verrat des Modred mit der Schlacht an der Camel. 
Sonst verschwimmt die geschichtliche Situation ins Unkenntliche. Zwar keh- 


ren einzelne Episoden noch wieder, e' va die Liebschaft Uthers mit Ygerna - 


oder der Zug gegen Rom, aber sie stehen in keinem historisch-kausal und 
chronologisch geordneten Zusammenhang mehr, in dem jede Situation aus 
einer früheren erwächst und die Vergangenheit die Gegenwart und Zukunft 
mit formt und bestimmt. 

Die Verschiedenheit dieser beiden Arthurgestalten führt später Edmund 
Spenser in schwere Verlegenheit. Im 2. Buch der „Fairy Queen“ eilt der zeit- 
lose Arthur der Romanzen Sir Guyon, dem Ritter der Mäßigung, zu Hilfe. 
Zusammen treten sie ein in das Schloß der Mäßigung. Hier im geographisch 
unbestimmten Märchenland liest Arthur die Chronik der britischen Könige, 
in der er seinem zweiten Ich, d. h. dem historischen Arthur, als einer Gestalt 
der Vergangenheit begegnen muß. Spenser kann den drohenden Widerspruch 


nur dadurch abbiegen, daß er die Chronik mit Uther, dem Vater Arthurs, 
plötzlich abbrechen läßt: 


„After him Uther, which Pendragon hight, 
Succeeding — There abruptly it did end, 
Without full point, or other Cesure right; 
As if the rest some wicked hand did rend, 
Or th’Author selfe could not at least attend 
To finish it“ (II, 10, 68). 


Die Mabinogi enthalten noch mehrere jüngere Arthurgeschichten, die sich 
immer weiter dem Stil der Romanzen nähern und schließlich in der Erzählung 


50 ed. Ifor Williams, Cardiff 1938. 
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. von Peredur (= Parzival) zu einer bloßen Aneinanderreihung von unwahr- 
_  scheinlichen Abenteuern des stets siegreichen Helden ausarten. 


Eine Reihe weiterer Parallelen zu Galfrid bieten die kymrischen Triaden, 


„die Schriften der Weisen“, wie sie Layamon nennt5!. Es sind dies Prosa- 
sprüche, die jeweils drei Personen oder Ereignisse mit gemeinsamen charak- 
teristischen Eigenschaften zusammenstellen, z. B. die drei Verräter Androgeus, 
Vortigern und Modred, die drei Gefangenen der Insel Britannien, drei un- 
heilvolle Entdeckungen, drei verhängnisvolle Ohrfeigen usw.52. In diesen 
Triaden spiegeln sich viele Stoffe aus der kymrischen Erzählerliteratur, die 
“ auch Galfrid behandelt, jedoch in von der Historia sehr verschiedenen Fas- 
sungen. Z. B. war es eine der drei unheilvollen Entscheidungen, daß Cassi- 
bellaun als Gegenleistung für das Pferd Mainlas den Römern unter Cäsar 
die Landung mit den Vorderhufen ihrer Pferde gestattete. Nach einer zweiten 
unheilvollen Entscheidung teilte Arthur an der Camel sein Heer in drei 
Teile53. Zwar berichtet auh Galfrid von Cäsars Landung und der Schlacht 
an der Camel, aber von den dort angedeuteten Geschichten findet sich bei 
ihm keine Spur. 

Eine andere Triade schreibt die erste Besiedlung Britanniens nicht den 
Trojanern unter Brutus zu, sondern einem Hu dem Starken, der aus der Ge- 
gend von Constantinopel über die Nordsee eingewandert sei: 


„Hu Gadarn a ddaeth a Chenedl y Cymry gyntaf i Ynys Prydain, ac o Wlad yr 
Haf a elwir Deffrobani y daethant: sef y lle mae Constinoblys, a thrwy For Tawch 
y daethant hyd yn ynys Prydain a Liydaw lle ydd arhosasant. 

Hu der Starke führte als erster das Waliservolk nach der Insel Britannien. Und 
sie kamen aus dem Lande des Sommers, das Deffrobani heißt, wo Constantinopel 
liegt, und zwar kamen sie über die Nordsee bis nach der Insel Britannien und nach 
der Bretagne, wo sie blieben®“. 

Diese Triaden zeigen, daß die kymr. Erzähler unabhängig von Galfrid 
Geschichten über alte britische Könige verbreiteten. Zwar ist ihr Alter oft 
schwierig zu bestimmen, jedoch sind sie ihrem Stoff nach weder unmittelbar 
aus Galfrid entlehnt noch umgekehrt Besonders die zuletzt genannte Triade 
muß m. E. älter sein als die Historia; denn nach dem ungeheuren Erfolg 
Galfrids hätte das Publikum sicher keine neue Gründungssage mehr akzep- 
tiert, die Brutus und die Trojaner einfach überging. 

Die Anklänge an Galfrid, die diese Triaden bei aller Verschiedenheit bie- 


ten, müssen also durch gemeinsame Quellen zu erklären sein. Diese können 


51 writen bae witezen idihten“ (Layamon’s Brut, ed. F. Madden, London 1846, Bd. 
III, 95, 12f.). 

52 Umfangreichste Triadensammlung aus der älteren Zeit im Roten Buch von Her- 
gest, ed. John Rhys und J. Gwenogvryn Evans, Oxford 1887. Frz. Übs. von J. 
Loth, Les Mabinogion II, 223—325. Die Triaden aus der Hs. Peniarth 16, Aberyst- 
wyth, behandelt in engl. Sprache R. Bromwich, BBCS 12 (1946/48), 2—15. Die 
Rolle der Triaden in der kymr. Erzählerliteratur und ihr Verhältnis zu Galfrid 
analysiert Ifor Williams, ed. Pedeir Keinc $ 6. Wir fassen hier z. T. dort gebotene 
Ergebnisse zusammen. 

53 Rotes Buch 302. 

54 Myvyrian Archeology 400, Triade Nr. 4; ähnlich Triaden 5, 54, 56. 


n “ ER c er‘ Se 
die Prosa ist uns die altkymr. Dichtung 


nius berichtet von blühender kymr. Dichtkunst im 6. Jh.: „Tunc Talh 5 
Tataguen in poemate claruit. et Neirin. et Taliessin et Bluchbard. et Ci 


ruerunt“ ($ 62). } | 
In den ältesten kymrischen Hss. aus dem 12. und 13. Jahrhundert55 wer- 


den den Dichtern Aneirin, Taliesin, Lilywarch Hen und Myrddin eine Reihe 


von Gedichten zugeschrieben, von denen ein Teil sicher authentisch ist, wie 
die sprachlichen Eigenarten der Texte und die zeitgenössischen Anspielungen 
zeigens®. Ihrem Inhalt nach zerfallen diese Gedichte in zwei Gruppen, einmal 
die Preislieder und Elegien auf gefallene Krieger und Fürsten, die die un- 
glaublichsten Kampfleistungen vollbracht haben sollen (vgl. das Zitat aus 
Aneirin oben $. 264), zum anderen prophetische Gesänge über die Rückkehr 
der alten Könige Arthur, Cynan und Cadwaladr und die Vertreibung der 
Engländer über das Meer in ihre sächsische Heimat. Von diesen sehr kunst- 
vollen Gedichten, die z. T. zu den Glanzleistungen der europäischen Literatur 
überhaupt gehören”, interessieren in unserem Zusammenhang zunächst die- 
jenigen des Myrddin (= Merlin). 

Nach der Überlieferung wurde Merlin, ein kymrischer Fürst oder Heer- 
führer, während einer Schlacht aus Schreck über das Blutvergießen wahn- 
sinnig, floh in den Wald von Caledonien und hauste dort als Einsiedler. Hier 
entfaltete er im Wahnsinn prophetische Gaben. Mindestens seit dem 9. Jahr- 
hundert liefen in Wales zahlreiche Weissagungen unter dem Namen des 
Merlin um. Spätere Dichter schrieben ihre eigenen Produkte gern dem alten, 
angesehenen Propheten zu, um dadurch mehr Glauben und Zutrauen zu er- 
wecken. Das Ansehen Merlins war so groß, daß sogar der englische König 
Heinrich II. den Giraldus Cambrensis beauftragte, ihm auf seinen Reisen in 
Wales die Werke Merlins zu beschaffen. Auf der Halbinsel Lleyn im Süd- 
westen von Caerns. entdeckte Giraldus dann tatsächlich ein Exemplar der 
gesuchten Gedichtsammlung®®. 


Von der Merlinliteratur sind u. a. im Schwarzen Buch von Carmarthen drei 


5° Noch ältere kymr. Bruchstücke in der Juvencushs. aus dem 9. Jh. 

5° Datierung nach Ifor Williams, ed. Canu Aneirin xc—xciii passim. Alle älteren 
Datierungen sind dadurch als überholt anzusehen. 

°" Ausgaben: Aneirin und Llywarch Hen, ed. Ifor Williams (oben angeführt). Dieser 
bereitet auch eine Taliesinausgabe vor. Eine Merlinausgabe ist von A. O. H. Jar- 


man zu erwarten. Sonst liegen als zuverlässig nur die diplomatischen Texte von 
J: Gwenogvryn Evans vor. 


NB. Die älteren Ausgaben und Übs. wie W. F. Skene, The Four Ancient Books. 


of Wales, Edinburgh 1868, und Myvyrian Archeology, sind durchweg sehr unzu- 
verlässig. Für wiss. Zwecke völlig unbrauchbar sind die frei emendierten Texte 
und Übs. von J. Gwenogvryn Evans. 


5° Vgl. Giraldus Cambrensis, Opera V, ed. J. F. Dimoc, S. 402f. Rolls Series. 


Fe 2,0 Ka 
qui uocatur Gueinth Guaut. simul uno tempore in poemate Brittannico da- 
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li cht authentisch 


| Caleı onien an. Er klagt über sein bitteres Los. Die Mächte dieser Welt er 
_ folgen ihn, das schwanenfarbene Mädchen hat ihn verlassen, und der Tod 
_ bleibt ihm fern. 


„Angau a ddwg pawb; pa rag na’m cyfeirch? 
A gwedi Gwenddolau neb rhiau ni’m peirch. 27 
Ni’m gogawn gwarwy, ni'm gofwy gordderch. - 

Ac yng ngwaith Arfderydd oedd aur fy ngorthorch f 
Cyn [ni] bwyf aelaw heddiw gan eiliw eleirch®!. er Re 


Jeden holt der Tod, warum grüßt er mich nicht? 

Und nach Gwenddolau verschont mich kein Fürst mehr. 

Kein Harfenspiel erfreut mich, kein Mädchen besucht mich. 

Und doch trug ich ein goldenes Halsband in der Schlacht von Arfderydd, 
Wenn auc heute die Schwanenfarbene mich nicht mehr begehrt.“ 


KAT RT 
o‘ rw 


7 WR: 


| Der Dichter steigert sich zur Prophezeiung. Im Tal von Machafwy wird 
Blut fließen an einem Mittwoch, die Engländer werden abgeschlachtet und die 
 siegreichen Waliser spielen mit ihren Köpfen Fußball: 


„Aer o saesson ar onn verev 
A guarwyaur pelre ac ev pennev 


Sachsenschlacht mit Eschenspeeren 
Und Fußballspiel mit ihren Köpfen“®. 


Die beiden Schlußstrophen erheben den Apfelbaum zum Symbol des briti- 
schen Niederganges und zukünftigen Wiederaufstiegs. Der Baum ist begehrt 
wegen seiner süßen Früchte, aber niemand wird sie erlangen, ehe nicht die 
große Stunde schlägt, da Cadwaladr und Cynan zurückkehren, die Engländer 
vernichten und die alten Rechte wiederherstellen: 


„Afallen peren apren fion: 

attif ydan gel yg coed Keliton 

Kid keisser ofer vit herwit y hafon 

yny del kadwaladir oe kinadyl ridreon 
Kinan iny erbin ef kychwin ar saesson 
Kimry aorvit kein bid eu dragon 

Kaffaud paub y teithi. llauen vi bri brython 
Kenhittor kirrn eluch: kathil hetuch a hinon. 


Süßer Apfelbaum von Rosenholz, 

Der du wächst verborgen im Wald von Caledonien. 

Wenn auch gesucht wegen seiner Früchte, vergeblich ist es, 

ehe nicht Cadwaladr kommt von seinem Treffen in Rheonfurt. 


5% Behandlung der erhaltenen Merlingedichte in engl. Sprache bei Griffiths op. cit. 


(Anm. 18). 
60 Schwarzes Buch 48—52. 
ei Hs, und dipl. Druck sind mir z. Zt. nicht zugänglich. Daher Text mit modernisierter 


Rechtschreibung nach Thomas Parry, Hanes Llenyddiaeth Gymraeg hyd 1900, Car- 
diff 31953, 23. 
62 Schwarzes Buch 48, 10f. 


j 2 1: .Fr j g q - 
Es u die fröhlichen Hörner den en des re des 


Dieses Apfelbaumsymbol nimmt in der englischen Titävaeif ae wie- 3 


der auf, wenn er Merlin weissagen läßt, erst nach der Rückkehr des Cad- 
 waladr würden die Briten „Früchte und schönes Wetter“ genießen®. 

In Galfrids Historia finden wir dagegen nur schwache Anklänge an die 
bekannte kymr. Merlinüberlieferung. Die Engelstimme verbietet Cadwaladr 
die Rückkehr nach Britannien, „antequam tempus aduenisset quod merlinus 
arturo prophetauerat“ (533, 6f.), d. h. die Zeit, da die Gebeine des Cadwaladr 
aus Rom in die Heimaterde zurückkehren. Tatsächlich liefert Galfrid uns 
zwei ganz verschiedene Merlingestalten. In seiner um 1150 erschienenen Vers- 
erzählung „Vita Merlini*6 zeichnet er die erwähnte kymr. Merlingeschichte 
nach. In der Historia nimmt er dagegen die von Nennius erzählte Episode 
von dem Knaben ohne Vater auf, den Vortigern seines Blutes wegen suchen 
läßt. Bei Nennius heißt der Knabe Ambrosius. Galfrid folgt der erwähnten 
Mode seiner Zeit, die neue Prophezeiungen und Wunder immer wieder den 
alten, angesehenen Sehern zuschrieb. Er identifiziert Ambrosius mit dem be- 
kannten Merlin: „merlinus. qui & ambrosius dicebatur“ (Hist. 382, 16f.), und 
legt ihm neue Weissagungen in den Mund. Stilistisch unterscheiden diese sich 


wesentlich von der überlieferten prophetischen Dichtung der Waliser durch. 


den überreichen Gebrauch von Tiersymbolen und Sternzeichen. In den dunk- 
len Orakelsprüchen wimmelt es von Schlangen, Löwen, Wölfen, Ebern und 
wundersamen Naturerscheinungen. 

Etwas dieser Manier von Orakelsprüchen stilistisch sehr Ähnliches bieten 
aus der alten Zeit — abgesehen von der Bibel und dem ersten Buch der Phar- 
salia®° — nur noch die Sprüche des Adlers von Shaftesbury. Galfrid erwähnt 
sie selbst, erklärt sie aber zunächst für unglaubwürdig (261, 7—9). Später läßt 
er Cadwaladr und seinen Verbündeten Alanus jedoch die gleichen Adler- 
sprüche als zuverlässige Quelle der Weisheit befragen (534, 2f.). Der volle 
Text dieser Weissagung ist uns erst aus dem 14. Jahrhundert überliefert, und 
zwar sowohl in kymrischer wie in lateinischer Fassung”, jedoch zitiert ihn 
im 12. Jahrhundert bereits Giraldus in der Expugnatio Hibernica®®. Ob Gal- 
frid wirklich schon den gleichen Text vor sich hatte? Ebensogut ist es um- 
gekehrt möglich, daß Galfrids eigener Orakelstil Schule machte und man 


63 ib. 52, 1—8. 
% „wastmes and wederes sele“ (Lay. III, 291, 23), vgl. dazu Verf., Layamons Brut 
erscheint „Beiträge zur englischen Philologie“, voraussichtlich als Heft 40. 


ed. J. J. Parry, Urbana, Ill. 1925; ed. E. Rarr La legende arthurienne III, 305 
bis 352. 
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op. cit. (Anm. 25), 405—407. 


Kymr. ed. Henry Lewis, BBCS 9, 112—115; lat. ed. J. J. Parry, op. cit. (Anm. 32), 
22f. 


Nach Parry, op. cit. xiv. 
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Die Übereinstimmungen Galfrids zu Lucan gehen bis ins Wörtliche, vgl. Tatlock, | 


} 
A 
fr 


Fr, 


. 


e neuen 1 Produkte wieder einer anerkannten) Autorität re diesmal | 
nicht dem Merlin, snndeen jenem Adler, von dem es in einem Gedicht der 
Zeit heißt: 


„ubi cana vetustas, 
Dum mueri fierent, aquilam preclara locutam. 
Verba refert“®, 
Die keltische Überlieferung bietet uns also wohl eine ganze Reihe von 
Parallelen zu Galfrids sagenhafter Britengeschichte. Weitere Angaben Gal- 
frids bestätigen sich durch archäologische Funde?®. Es darf daher m. E. als 


sicher gelten, daß Galfrid tatsächlich kymrische Quellen benutzte und daß 


seine Geschichte auch hier und da einen echten historischen Kern enthält. 

Ob Galfrid dieses Material bereits in einem einheitlichen Werk zusammen- 
gestellt vorfand, jenem uralten Buch, das er lediglich zu übersetzen brauchte? 
Darauf deutet nichts außer seiner eigenen Angabe und dem Glauben, den sie 
allgemein bei den Zeitgenossen fand. Die bekannte kymr. Überlieferung 
bietet uns dagegen zwar viele einzelne Gedichte und Erzählungen und auch 


Zyklen von Gedichten und Erzählungen wie die Lieder des Llywarch Hen 


und den Pryderizyklus in den „Vier Zweigen der Mabinogi“, aber keine Spur 
von einem historischen Roman, der an Länge und Aufbau dem Werk Gal- 
frids entfernt vergleichbar wäre. 

Was Galfrid vorlag, war einerseits die sehr fruchtbare kymrische Dichtung 
und Prosa seiner Zeit mit ihren zahllosen Geschichten über die sagenhaften 
Gründer und Könige der Briten, über Cassibellaun, Arthur, Gwenhwyfar, 
Modred und viele andere. Die Handlung spielt sich in diesen Geschichten 
zwar an geographisch recht genau bestimmten Orten, aber in einer chrono- 
logisch „flachen“, ungeordneten Vergangenheit ab. Andrerseits kannte Gal- 
frid das christlich-lateinische Bildungsgut seiner Zeit, die Bibel, Vergil, Lucan, 
Gildas, Beda, Nennius und die zeitgenössische Geschichtsschreibung. 

Sein genialer Wurf war es, daß er diese Masse von kymrischem Sagengut 
in eine zusammenhängende chronologische Ordnung brachte und ihr histo- 
rische Perspektive und Tiefe verlieh. Aus den kymrischen Erzählungen 
konnte man bestenfalls indirekt entnehmen, ob etwa Pryderi vor oder nach 
Arthur lebte. Galfrid macht aus diesem unbestimmten Nebeneinander in einer 
immer gleich bleibenden Vergangenheit ein historisches Nacheinander und 
stellt seine Handlung in einen festen chronologischen Rahmen mit genauen 
Geschichtsdaten und klarer zeitlicher Aufeinanderfolge. Damit kommt er dem 
Geschmack des durch die gerade zu seiner Zeit aufblühende Geschichtsschrei- 
bung verwöhnten frz.-lat. Publikums entgegen. 

Gleichzeitig rationalisiert er die alten Sagen. Er entfernt aus ihnen die 
übernatürlichen Elemente, die seine Leser skeptisch aufgenommen hätten, 
und gibt sich auch dadurch den Anschein des zuverlässigen Historikers’". 


6 Gesta Regum Britanniae, ed. Fr. Michel, Cambrian Arch. Ass. 1862, v. 656—658. 
Die Hs. stammt aus dem 13. Jh. 

” Vgl. darüber Griscom 100f.; 211—216; Piggott, Antiquity 15, 305—319. 

71 Den incubus aus Galfrids Merlinerzählung nahmen damals auch die Gebildeten 
ernst, z. B. Giraldus Cambrensis (vgl. Thomas Jones, Män Us 38f.). 
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breiten Raum den aus der römischen Geschichte bekannten Königen und He 
führern Cassibellaun, Maximian und Constantin. 


Unter Galfrids „uraltem Buch“ dürfen wir uns daher m. E. eine Samm- 3 
_ lung von kymr. Erzählungen vorstellen, ähnlich den uns im Weißen Buh 


von Rhydderch und dem Roten Buch von Hergest überlieferten??. Die Historia 


_ bietet keine Übersetzung, sondern eine Neuformung dieses Stoffes, die sich 


dem Geschmack des lateinischen Publikums der Zeit anpaßt. 


Den ungeheuren Erfolg der Historia bei der Leserschaft müssen wir m. E. 
versuchen, aus der geistesgeschichtlichen Situation der Zeit zu verstehen. Im 
12. Jahrhundert lagen die angelsächsische und die normannische Eroberung 
und der britische Rückzug nach Wales noch frisch in aller Gedächtnis. Die 
Waliser hatten die Hoffnung auf Rückeroberung nicht aufgegeben, und ihre 
Dichter schilderten ihnen immer wieder in leuchtenden Farben die bevor- 
stehende Rückkehr ihrer alten Könige als Retter des Landes. Arthur sei nicht 
tot, sondern heile nur auf der Feeninsel Afallach seine Wunden aus der 
Schlacht an der Camel. Diese Bestrebungen hielt noch Heinrich II. von Eng- 
land für so gefährlich, daß er in Glastonbury die angeblichen Gebeine Ar-. 
thurs und Gwenhwyfars ausgraben ließ, um nachzuweisen, daß Arthur tat- 
sächlich tot und alles Warten auf seine Rückkehr vergeblich sei?3. Andrer- 
seits suchten normannische Feudalherren immer wieder ihre eigene Abstam- 
mung von den alten Britenkönigen nachzuweisen. Damit konnten sie sich 
selbst als die von den Walisern erwarteten Retter aufspielen und auf ihre 
Unterstützung in ihren Fehden hoffen”. 

Noch Heinrich VII., der erste Tudor, entsandte eigens eine Arbeitsgruppe 
nach Wales, um sich auf Grund angeblich dort gefundener Urkunden seine 
geradlinige Abstammung von allen Galfridschen Britenkönigen von Brutus 
bis Cadwaladr bescheinigen zu lassen?5. Die gleiche Interpretation wieder- 
holt Spenser in der „Fairy Queen“. Die alten Britenkönige seien die Vor- 
fahren der Elisabeth (II, 10, 4). Mit den Tudors hätten die Waliser die Krone 
von Britannien wiedergewonnen. Merlins Prophezeiung sei erfüllt, der poli- 
tische Ehrgeiz der Waliser erreicht (III, 3, 48f.). 

Dieses lebhafte Interesse an den alten Britenkönigen und ihren erbberech- 
tigten Nachfolgern ergänzten die entsprechenden Geschichtsdarstellungen. 


”° Auch textkritische, aus dem Vergleich der kymr. Bruts gewonnene Kriterien deuten 
darauf hin, daß Galfrid das liber uetustissimus in irgendeiner Form tatsächlich : 
vorlag, vgl. Chotzen, Et. celt. 4 (1948), 221—254. 

”® Darüber berichtet Giraldus, Opera VII, 127. Kymr., von Giraldus abweichende 
Fassung in der Hs. Llanstephan 4, Aberystwyth, SS. 505—509, 

“ Vgl. dazu Giffin, Speculum 16, 109—120; Loomis, Speculum 28, 114—127. 

°5 Bericht der Arbeitsgruppe in der Hs. Wynnstay 10, Aberystwyth, ff.8 r. — 16 r. 


„die ee von n Britannien“, letztere bietet Beda i in seiner re 
geschichte. 


In dem kymr. Gedicht treten die Sachsen auf als ehrlose Räuber, die mit 


Lug und Tücke die Briten vertrieben und das Christentum und die Heiligen 


' vernichtet haben: 


„ny alwawr gynhon yn gynifwyr 
namyn kechmyn Katwaladyr ae gyfnewitwyr. 


Nicht Krieger heißen die Sachsen, ; 


F e Sondern Straßenfeger und Höker des Cadwaladr“ (183f.). 
4 


_ Eroberer: 


_ Die englischen Steuereinnehmer erscheinen. Aber alle Briten verweigern 
einmütig die Zahlung: 
„Mab Meir mawr a eir pryt na thardet. 


rac penneath Saesson ac eu hoffed. 
Pell bwynt kychmyn y Wrtheyrn Gwyned. 


Sohn Marias, groß dein Wort, daß nicht alles birst 
Vor der Sachsenherrschaft und ihrer Prahlerei. 
Weg mit den Straßenfegern des Vortigern!* (25—27). 


Die irischen Stammesbrüder richten rhetorische Fragen an die fremden 


„gofynnant yr Saesson py geissyssant. 
pwy meint eu dylyet or wlat a dalyant. 


Neu vreint an seint pyr y saghyssant. 

neu reitheu Dewi pyr y torrassant. 

Sie fragen die Engländer, was sie hier zu suchen hatten, 
Wieviel vom Lande sie zu Recht besitzen ... 

Oder warum sie das Recht unserer Heiligen mit Füßen traten 
oder die Rechte Davids zerrissen“ (133—140). 


-Cynan und Cadwaladr kehren zurück. Die Waliser erheben sich wie ein 
Mann und mähen die Engländer nieder „wie die Marder“. Von 180 eng- 


 lischen Hundertschaften entkommen nur noch vier über das Meer nach 


Sachsen: 


„dyhed y eu gwraged a dywedant. 
eu crysseu yn llawn creu a orolchant. 


Ihren Frauen erzählen sie vom Krieg. 
Sie waschen ihre blutgetränkten Hemden“ (75f.). 


Von Wales bis hin nach Kent wird das Land bedeckt sein von englischen 


Leichen: 


„pan safhwynt galaned wrth eu hennyd. 
hyt yn Aber Santwic swynedic vyd. 
Allmyn ar gychwyn y alltudyd. 


76 Armes Prydain, ed. Ifor Williams, Cardiff 1955. 


Kym ” 
Was die Leichen ee stehen ne 

"Bis nach Sandwich, das wird sein wie ein he 
Der Fremdling auf dem Marsch in die ee 
Einer hinter dem anderen, Rückkehr zu ihren Landsleuten (?). 

Die Sachsen am Anker — ewig auf dem Meer. N 
Alle Waliser triumphieren bis zum Jüngsten Tage“ (187—192). 


u 


Die linche Gegendarstellung klagt ihrerseits die Briten an als Feinde 
des Christentums und erhebt die Angelsachsen zum strafenden Arm der gött- 


lichen Gerechtigkeit. Hengest und Horsa erscheinen nicht als entwurzelte Aus- 


wandrer, denen die Briten Brot und Heimat bieten, sondern die Briten selbst 
rufen sie ins Land, da sie sich ihrer angeborenen Erbärmlichkeit wegen nicht 
allein verteidigen können: „quod Domini nutu dispositum esse constat, ut 
ueniret contra improbos malum, sicut euidentius rerum exitus probauit“ (Beda 
30, 21—23). „Siquidem ... accensus manibus paganorum ignis, iustas de 
sceleribus populi Dei ultiones expetiit“ (32, 14—17). Mit solchen Reden recht- 
fertigt Beda selbst das Blutbad von Bangor, bei dem der nordhumbrische 
König Aelfric viele britische Mönche und Geistliche niedermetzeln ließ: „et, 
si nationi Anglorum noluissent uiam uitae praedicare’?”, per horum manus 
ultionem essent mortis passuri. Quod ita per omnia, ut praedixerat (sc. Augu- 
stinus), diuino agente iudicio patratum est“ (S. 83). 


Die Normannen konnten in ihrem eigenen Interesse weder das walisische 
noch das englische Geschichtsbild mit ungemischtem Wohlgefallen aufnehmen. 


Ersteres mußte ihnen zwar gelegen kommen, soweit es die Engländer schmähte. 
Es rechtfertigte aber gleichzeitig die Bestrebungen auf Rückeroberung. Erst 
recht nicht anerkennen konnten die Normannen den angeblichen göttlichen 
Auftrag der Angelsachsen. 

Galfrid liefert nun genau das Geschichtsbild, das die Normannen brauch- 
ten. Den Walisern bietet er eine glänzende Vergangenheit und erzielt damit 
auch bei diesen einen durchschlagenden Erfolg. Mit ihrer Abstammung aus 
Troja’? und ihrem Drang nach Weltherrschaft gleichen sie Rom. Sie verlieren 
ihr Land nicht infolge der militärischen Überlegenheit der Angelsachsen, son- 
dern zur Strafe für ihre Sünden?®. Die Sachsen bleiben genau so gemeine Ver- 
räter wie bei den fanatischsten Barden. Zurückgewinnen werden die Waliser 
ihr Land jedoch nicht durch Krieg, sondern durch Bußen und Beten: „Dicebat 
etiam (sc. uox angelica) populum britonum per meritum sue fidei insulam in 
futuro adepturum. postquam fatale tempus superuenisset“ (533, 9—11). 

Die Historia bringt damit zunächst die englischen Feinde der Normannen 
gründlich in Verruf. Die Waliser vertröstet sie dann auf ihre Vergangenheit 


” Vorangeht die britische Weigerung, sich dem englischen Bischof Augustin zu unter- 
werfen und bei der Bekehrung der Sachsen mitzuwirken. 
”® So schon Nennius $$ 10, 11. 


”® Hier greift Galfrid die Anschauungen des Gildas auf. 
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und auf eine unbestimmte Zukunft, rät ihnen aber in der Gegenwart zum 
Beten statt zu politischem Ehrgeiz. Gleichzeitig macht sie die gebildete Leser- 
schaft in England und auf dem Festland bekannt mit der Kultur und den 
Traditionen eines Volkes, mit dem die Normannen lebhafte politische (freund- 
liche und feindliche) Beziehungen nterhielten und mit dem ihre Adelshäuser 
sich gern verschwägerten. Man könnte sich vorstellen, daß hier auch eine Art 
normanno-keltischer Kulturaustausch mitspielt, ein Wunsch der Normannen, 
ihren Nachbarn und oft umworbenen Verbündeten näher kennen zu lernen. 
Wenn das stimmt, so hat Galfrid auch dieses Ziel in glänzender Weise er- 
reicht. Zwar ist die Historia nicht das einzige Werk, das damals eine kul- 
turelle Vermittlerrolle zwischen Kelten und Normannen spielt, aber an Er- 
folg und Bedeutung beiderseits der Grenze kommt ihr kein zweites gleich. 


ERICH KÖHLER + HAMBURG 


DAS FIORE-PROBLEM UND DANTES ENTWICKLUNGSGANG! 


Die vor allem in der italienischen Danteforschung heftig umstrittene An- 
nahme einer „‚rationalistischen Verirrung“ Dantes erhält eine wesentliche 
Stütze, wenn man den Fiore berücksichtigt. Allerdings muß jedes aus einer sol- 
chen Berücksichtigung gewonnene Resultat zweifelhaft bleiben, solange Dantes 
Verfasserschaft am Fiore nicht bewiesen ist. Es soll hier von einer breiten 
Darlegung des immer noch offenen und zähen Problems der Fiore-Attribution 
Abstand genommen werden. Es scheint uns aber sicher, daß man mit der Zu- 
weisung des Fiore an Dante entgegen gutgemeinten Einwänden kein Sakrileg 
begeht. Dante hat, wie die äußeren, so auch die inneren Tiefen des Lebens 
gekannt. Der Fiore läßt sich durchaus in seinen Entwicklungsgang einordnen?. 

Da keines der bisher vorgebrachten Argumente für oder gegen die Ver- 


1 Die vorliegende Studie wurde 1951 an das Deutsche Dante-Jahrbuch gesandt. Be- 

sonderer Umstände halber ist eine Drucklegung dort nicht erfolgt. In der Zwischen- 
zeit hat sich Friedrich Schneider zum gleichen Thema der Verfasserschaft Dantes am 
„Fiore“ in einem Aufsatz geäußert: „Beatrices Vorwürfe gegen Dante im Irdischen 
Paradies. Ein Beitrag zur Verfasserfrage von „Il Fiore“, in: Wiss. Zeitschr. d. 
Friedrih-Schiller-Universität Jena, Jg. 4 (1954/55) Math.-naturwiss. Reihe H.1, 
S. 89— 95. 
Da Schneiders Argumente für die von ihm vorher abgelehnte Autorschaft Dantes 
(vgl. „Dante. Sein Leben und sein Werk“, 4. Aufl. Weimar 1947, S.47) sich mit den 
hier vorgetragenen nur zu einem geringen Teil berühren, und — von beiläufigen 
Stellungnahmen für oder wider Dantes Verfasserschaft abgesehen — die „Fiore*- 
Frage u. W. in der Danteforschung seither nicht mehr Gegenstand spezieller Unter- 
suchungen war, kann unser Beitrag in unveränderter Form veröffentlicht werden. 

2 Vgl. die Einleitung A. Bassermanns zu seiner deutschen Ausgabe des Fiore, Hei- 


delberg 1926. 
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reichen und gründlichen, aber vergebliche ‚Untersuchungen der Fr: ° 


werden, Dantes Anrecht auf den Fiore aus inneren Gründen wenigstens wahr- 
scheinlich zu machen. Wenn wir dabei zunächst so vorgehen, als stünde die 
Verfasserschaft Dantes fest, so muß sich die Berechtigung des mit dieser ri 
beitshypothese verbundenen Zirkelschlusses am Ende aus der Übereineit 
mung der herangezogenen Faktoren erweisen. 


Nimmt man — so wie wir es hier einmal tun wollen — die Identität Dantes 


und des Ser Durante des Fiore an und damit die Möglichkeit, vom Fiore her 
Rückschlüsse auf ein bestimmtes Stadium im Entwicklungsgang Dantes zu zie- 
hen, so muß die Betrachtung von dem gewiß nicht zufällig gewählten Vorbild 
des Fiore, vom Rosenroman des Guillaume de Lorris und des Jean de Meung 
ausgehen. Die Frage steht demnach zuerst nach Intention und Gehalt des fran- 


zösischen Romans und nach der Art seiner Wiedergabe im Fiore. Von vorne- 
herein darf dabei gesagt werden, daß gewöhnliches Gefallen am Obszönen 


die Unmoral des Rosenromans nicht zu erklären vermag, ebensowenig aber 
auch die Wahl dieses Stoffes durch den italienischen Dichter. 

_ Die für unseren Zusammenhang wichtigen philosophischen Hintergründe 
des zweiten und bedeutenderen Teiles des Rosenromans (Jean de Meung) sind 
in jüngerer Zeit in einer kleinen Schrift von F. W. Müller beleuchtet worden?. 
Müller stellt bei Jean de Meung durchgängige Motive fest, die sich an Hand 
der von Bischof Stephan Tempier 1270 und 1277 in Paris verurteilten Sätze 
als Gedankengut des lateinischen Averroismus nachweisen lassen‘. 

So wie im Rosenroman die grundsätzlichen und offenkundig häretischen 
Behauptungen des lateinischen Averroismus (wie der Satz vom „intellectus 
unus numero in omnibus hominibus“) entweder aus Überzeugung nicht ver- 
treten oder aus begreiflichen Gründen vermieden werden, oder aber in harm- 
loser anmutender Form in Erscheinung treten (wie die Lehre von der Ewig- 
keit der Welt in der Form der Ewigkeit der Species), so erscheinen sie im 
Fiore in ihrer zweiten popularisierenden Brechung naturgemäß noch verdeck- 
ter, aber immerhin deutlich genug5. Erschwerend wirkt sich die — vom dich- 
terischen Gesichtspunkt aus allerdings durchaus geglückte — inhaltliche Straf- 


® Der Rosenroman und der lateinische Averroismus des 13. Jhs., Frankfurt a. M. 1947, 

— E.R. Curtius hat die Ergebnisse von Müllers Untersuchungen zu Unrecht ab- 
gelehnt (Romanische Forschungen 60 (1947) S. 528f.). Sie werden, soviel hier auch 
noch im einzelnen zu tun bleibt, bereits durch den von A. Dempf (Sacrum Impe- 
rium, Geschichts- und Staatsphilosophie des Mittelalters und der politischen Renais- 
sance, München-Berlin 1929. S. 335ff.) aufgezeigten Zusammenhang von philoso- 
phischer Renaissance und vulgarisierender Literatur nahegelegt. 

Vgl. zum Pariser Philosophenstreit des 13. Jhs. P. Mandonnet, Siger et l’averroisme 
latin au XIIlIe siecle, Louvain 19112, und M. Grabmann, Der lateinische Averrois- 
mus des 13. Jhs. und seine Stellung zur christlichen Weltanschauung, SB. der Bayer. 

Akad. d. Wissensch. phil.-hist. Abt. Jg. 1931, H. 2, München 1931. 


° Zur praktischen Deutung der averroistischen ‚Lehren durch das Volk s. A. Dempf, 
a.a. 0. S. 347. 
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fung des weiträumigen Romans durch den Fiore-Dichter aus. Auffällig bleibt 


angesichts der notwendigen Vermeidung von die Handlung hemmenden Ein- 


schüben neben der Weglassung der Nature- und der Genius-Erzählung der 
verhältnismäßig breite Raum, den der Dichter den Ausführungen Falsem- 
biantes und der kupplerischen Alten widmet, d. h. der Polemik gegen die 
Mendikantenorden und dem breiten Ausmalen einer zynischen Geschlechts- 
moral. 

Die Darstellung dieser letzteren findet bei Jean de Meung und, wenn auch 
weniger massiv infolge der Kürzungen, im Fiore® ihre Rechtfertigung in der 
averroistischen Konzeption der Lust als des unerläßlichen Antriebs zur Er- 
haltung der Art, die als Wesentliches und Ewiges die Ewigkeit der Welt de- 
monstriert und bei aller scheinbaren Wertminderung doch — nominalistisch — 
dem Individuum eine sittliche Freiheit läßt, die es über die bisherigen Bin- 
dungen ständischer Pflichten hinaushebt. Weil die die bisherige Sittengebung 
gewährleistende feudalistische Ständeordnung in ihrer inneren Durchbrechung 
nicht mehr als eine natürliche und selbstverständliche gesehen werden kann, 
ist das geltende Sittengesetz nicht mehr wie noch bei Thomas von Aquin in 
voller Übereinstimmung mit dem Naturgesetz, sondern es erscheint als Zwang, 
als mit dem wahren Naturgesetz im Widerspruch stehend. Diese bei Jean de 
Meung mit Händen zu greifende Auffassung, an der schon der Ausweg der 
averroistischen Konzeption der doppelten Wahrheit sichtbar wird, findet auch 
im Fiore Ausdruck. 

Der im Rosenroman vertretene und ins Blasphemische übersteigerte Ge- 
danke von der sinnlichen Lust als dem Antrieb zur ewigen Erneuerung der 
Art ist eine Projektion der Vorbildansprüche der bürgerlichen Bildungsschicht, 
der Jean de Meung angehört, auf die ethische Ebene. Die Vorstellung des 
Jungseins geht vom Minnesang her, in dem die Liebe als beständige Quelle 
der Erneuerung des Menschen die Gewährleistung der Dauer der ritterlich- 


8 Deutlich genug Fiore XXXIX und XL: 

Ile dissi: „Ragion, or sie certana, 
po’che Natura diletto vi mise 
in quel lavor, ched ella nol v’assise 
giä per niente, che non € si vana. 
Ma per continuar la forma umana 
si vuol ch’uon si diletti in tutte guise 
per volontier tornar a quelle assise, 
ch®’n dilettando sua semenza grana. 

7 Sonett CLXXXII spricht von dem eitlen Wahn des Ehemannes, der glaubt, seine 
Frau allein zu besitzen. Daß hier ebenso wie im Rosenroman mehr als bloße Fa- 
bliau-Erotik vorliegt, vielmehr das geltende Sittengesetz bestenfalls als eine die 
Anarchie verhindernde Notstandsethik, als eine Art bedingte Wahrheit neben der 
eigentlichen Wahrheit verstanden ist, zeigt recht eindeutig das unmittelbar fol- 
gende Sonett (CLXXXI): 

Da l’altra parte elle (die Frauen) son franche nate; 
la legge si le tra’ di lor franchezza, 
dove natura per sua nobilezza 
le mise, quando prima fur criate. 
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rung (Alanus ab Insulis) auf das aufstrebende Bürgertum iber, d 
mit der philosophischen Begründung seiner besonderen Existenzwe 
sieht, die als der entscheidende Durchbruch zur Wahrheit schlechthin empfu 
den wird. Der hier den Anschauungen einer dünnen bürgerlichen Bildungs- 
schicht zugrundeliegende Optimismus wird ständig von der selbstkritischen 
Vernunft eingedämmt, deren mißtrauische Funktion von der Rivalität— nicht 
mehr so sehr des Rittertums als der Bettelorden — im Kampf um die geistige, 
politische und soziale Führung geradezu gefordert wird. Die doppelte Wen- 
_ dung dieser Gruppe gegen ein sich auf eine transzendente hierarchische Ord- 
nung berufendes und eine unverrückbare ständische Stufung vertretendes 
Rittertum einerseits und gegen die mit noch ungleich stärkerer religiöser Be- 
zugnahme und mit dem theologisch legitimierten Wissensprivileg auftreten- 
den Bettelorden andererseits drängte sie zu einer konsequent immanentistisch- 
rationalistischen Haltung. Dabei ist die Scheidung dieser Bildungsschicht in 
die um Siger von Brabant gescharte Gruppe und den von Wilhelm von Sankt 
Amour geführten, gegen das Armutsideal ein neues innerweltliches Arbeits- 
ethos ins Feld führenden Teil des Weltklerus nur eine mehr äußerliche®. Die 
innere Zusammengehörigkeit beider Kreise bestätigt uns der Fiore-Dichter, 
indem er Wilhelm von Sankt Amour den im Rosenroman nicht genannten 
Siger von Brabant als zweites Opfer Falsembiantes (d. h. der Mendikanten- 
heimtücke) zugesellt (Fiore XCII) und damit gleichzeitig seinen eigenen ideo- 
logischen Standort kenntlich macht. 


Eine Rechtfertigung ihrer Ansprüche auf die führende Stellung bei der sich 
anbahnenden Neuformierung der Gesellschaft können die bürgerliche Bil- 
dungsaristokraten nicht in — zudem bereits besetzten — religiösen Bindungen 
finden. Sie können sie nur aus einer rein innerweltlichen Begründung der 
eigenen Lebensweise gewinnen, d. h. indem sie ein von philosophischer Bil- 
dung und Forschung erfülltes Dasein als die höchste Existenzform innerhalb 
einer autonomen Welt hinstellen, als eine geistige Haltung, die, um den 
Dauerführungsanspruch ihrer Träger (die damit als bisher widerrechtlich von 
der Spitzenposition ferngehaltene, berufene Wahrheitsvermittler erscheinen) 
zu legitimieren, sich einer unendlich zu erweiternden Erkenntnis der Lebens- 
zusammenhänge in einer unendlichen, anders gesagt: ewigen Welt gegen- 
übergestellt?. So werden das wissenschaftliche Ethos der Neuzeit (A. Dempf) 
und der Fortschrittsgedanke geboren. Von hier aus wird das Bewußtsein von 
der Immanenz des Wissens und der intellektuellen Tugenden verständlich, 
erklärlich auch der Vorwurf, die Kirche sei dem Fortschritt hinderlich, ihre 
Lehren beruhten auf Fabeln. Man begreift so die averroistische Leugnung der 
göttlichen Vorsehung und die naturalistische Ethik, die unter Verwendung 


a ctandees 


8 S. Dempf, a. a. O. 


® Vgl. die Aufstellungen Grabmanns a. a. O. bes.: „Quod felicitas habetur in ista 
vita, non in alia. — Quod omne bonum, quod homini possibile est, consistit in vir- 
tutibus intellectualibus. — Quod lex christiana impedit addiscere.“ | 


“ s u Di 
er 46 2 u ar T y > 2 ” Ta af 
ww \ r b $ 


Das Fiore-Problem und Dantes Entwicklungsgang ; 277 


3 der aristotelischen Maßethik mit der rechten Mitte zwischen der zur sittlichen 
_ Untauglichkeit führenden Armut (gegen die Bettelorden gerichtet) und dem 
ebenso verachtenswerten Reichtum (gegen den handeltreibenden Teil des Bür- 
, gertums gerichtet) genau die soziologische Basis dieser Haltung bezeichnet!®. 
 Denselben bildungsaristokratischen Standort, wie er im Rosenroman und im 
Fiore an den Tag kommt, vertritt, schon von dem Kreis der „fedeli d’amore“ 
her, Dante Alighieri!!. Seine Abkehr von dieser extremen Position ist späteren 
Datums. 


Da es bei den genannten Auseinandersetzungen des 13. Jahrhunderts um 
- die Führung im gesellschaftlich-sittlichen und politischen Bereich geht, die von 
der besten Form der Erfassung der Seinswahrheiten abhängig gemacht wird, 
spitzt sich der Streit zu einem erbitterten Kampf gegen die Mendikanten zu, 
die mit ihrem Ideal unüberbietbarer monachischer Geistigkeit der kaum erst 
zum Zug kommenden bürgerlichen Bildungsschicht den Rang abzulaufen dro- 
hen. Der Vorrang des einen Lebensideals bedeutet die existenzielle Bedrohung 
der Träger des anderen!2. Kein Wunder, daß sich im Verlauf des Ringens eine 
Annäherung zwischen den von den Orden in die Enge gedrängten Kreisen 
und der von ihnen innerlich längst überwundenen Ideologie des Feudalismus 
ergab, der in Frankreich aus der Verbindung von Königtum und Bettelorden 
schwere Stöße hinnehmen mußte!3. Aus dem heimlichen Bedürfnis nach An- 
lehnung an das feudale Denken erklärt sich die unbestimmte Haltung Jean de 
Meungs in der Adelsfrage. Neben dem energisch betonten Bildungs- und 
Tugendadel läßt er den Geburtsadel bestehen. Der konsequente Radikalismus, 


10 Vgl. dazu Fiore CIX: 

Io dico che’n si grande dannazione 

va l’anıma per grande povertade 
come per gran ricchezza, in veritade; 

Che que’c’'ha gran ricchezza, si oblia 
que’che’l criö per lo su gran riccore, 
di che l’anima mette in mala via. 
Colui cui povertä tien in dolore, 
convien che sia ladrone o muor d’envia, 
o serä falsonier e mentitore. 

11 Vgl. die Bemerkungen August Vezins im Deutschen Dante-Jahrbuch 26 (1946) S. 19 
u. Anm. 2. 

12 Am klarsten kommt der Führungsanspruc auf seiten der Bettelorden bei den zum 
Joachimismus neigenden Franziskanerspiritualen zum Ausdruck, die an das bevor- 
stehende, unter dem Zeichen ihres eigenen Frömmigkeitsideals stehende dritte 
Reich des Heiligen Geistes glauben. Vgl. dazu A. Dempf, Sacrum Imperium; H. 
Grundmann, Studien über Joachim von Floris. Beiträge zur Kulturgeschichte d. 
Mittelalters u. d. Renaissance, 32, 1927, und ders. im Dante-Jahrbuch 14 (1932) 
S.231. 

18 Diese Zusammenhänge werden aus der volkssprachlichen französischen Literatur 
der zweiten Hälfte des 13. Jhs. deutlich, bes. aus der Dichtung Rutebeufs und aus 
dem anonymen Couronnement Renart. Vgl. dazu die aufschlußreiche Darstellung 
von U. Leo, Studien zu Rutebeuf. Beih. z. ZRPh H. 67, Halle 1922. — Derselbe 
Umstand liegt vermutlich Fiore CXVII zugrunde. 
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_ deren wieder aufgehobentt. Fi di 
handelt. Aber die trotz aller mit viel Liebe und Sachk 


_ begrenzt andersartigen Perspektive verständlich. Diese zwiespältige Haltung 
konnte in Dantes Werk durchaus nachklingen, auch lange noch, nachdem er 
seine anfängliche Position verlassen hatte. Unmittelbar nach dieser Änderung 
seiner Einstellung, durch sie bedingt, schlug das Pendel allerdings zunächst 
nach der anderen Richtung aus: daher die rückhaltlose Verkündung des 
Seelenadels im Convivio. Hier hat der Bildungsaristokrat Dante, der sich 
gleichzeitig von seinem bisherigen rationalistischen Standpunkt entfernte und 
für die Bettelorden Verständnis aufbrachte, sich entschlossen von der in Ita- 
lien ohnehin nicht so aktuellen feudalen Bindung des Rosenromandichters 
und — wie wir annehmen — des Dante des Fiore freigemacht. An diesem 
heftigen Umschlag deutet sich schon an, daß das Convivio die Überwindung 
eines immanentistisch-rationalistischen, averroistisch beeinflußten Stadiums 
in Dantes Entwicklungsgang darstellt, ja daß es aus dem inneren Zwang zu 
dessen Überwindung erst entstanden ist. 


Der Vertreter der bürgerlichen Bildungsschicht, der in der bisher geltenden 
Gesellschaftsordnung nicht den seiner Leistung zukommenden Platz findet, 
kann diese Gesellschaft nicht mehr als eine nach den Prinzipien einer höheren 
Moralität gelenkte sinnvolle Ordnung verstehen und gelangt so zum vollen 
sittlichen und philosophischen Immanentismus des Weltbildes, in dem er sich 
kraft seines Intellekts zu behaupten vermag. Die Antinomien des Daseins er- 
scheinen ihm inmitten der Auflösung des hochmittelalterlichen Weltbildes als 
seinem Einfluß völlig entzogenes Schicksal, dessen Irrationalität er in dem 
Begriff der Fortuna zu fassen versucht, die er aber andererseits mit Hilfe sei- 
ner Wissenseinsicht zu überlisten trachtet Die Astrologie ist sein Mittel, die 
angenommene Determinierung des menschlichen Lebens vorauszuerkennen. 
Wie hier in Frankreich dem „bürgerlichen Menschen als Menschenmaterial des 
Fürstenabsolutismus“ (Dempf), so mag einem Dante angesichts der italieni- 
schen Parteiwirren das Schicksal als undurchschaubar und unentrinnbar deter- 
miniert erschienen sein. Dante hat die Fortuna-Vorstellung wie den Gedanken 
von einer willkürlichen Determinierung des Lebens durch die Sternenkonstel- 
lation in beständiger, besonders im Convivio spürbarer innerer Auseinander- 
setzung mit ihrer häretischen Fassung christlich überwunden. Italien war nicht 
Frankreich und Dante war eben Dante. Der Umbruch vom Mittelalter zur 
Vorrenaissance mit seinem politisch-sozialen Vakuum war in dem viel weni- 


ger feudalisierten Italien nicht so spürbar und leichter zu überwinden. Darum. 


brauchte Dante die geschichtsphilosophische Konsequenz eines Siger von Bra- 


12 S. Müller, a. a. O. S. 32. 
15 So N. Zingarelli, La nobiltä di Dante, in: Nuova Antologia vom 16. Aug. 1927. 
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bant, die Idee des ewigen Kreislaufs, genausowenig mitzuziehen als er die 


_ übrigen extremen Positionen des lateinischen Averroismus einzunehmen ge- 


nötigt war. Aus diesen Gründen aber ist auch der Nachweis eines averroisti- 
schen Abschnittes in Dantes Leben so schwierig, die Leugnung eines rationa- 
listischen Stadiums immer wieder möglich. 
Die bildungsaristokratische Weltsicht war Dante schon von der Schule des 
„dolce stil nuovo“ her eigen. Sie mußte ihn während seiner von der Philoso- 
phie bestimmten Lebensperiode gewissen Grundgedanken der Averroisten 
nahebringen!®. Die Vernunft als Mittel der Daseinsbehauptung durch das 


- Wissen, das Wissen als Voraussetzung der Tugend, die Perfektion des Men- 


schen durch die Tugend mit dem Ergebnis des Seelenadels als dem Geburts- 
adel weit überlegen und daher an erster Stelle in der menschlichen Rang- 
ordnung stehend, diese Überzeugungen mußten noch den Dante des Convivio 
(in welcher Schrift wir schon die Überwindung des rationalistischen Zwischen- 
spiels sehen und in der bereits die vita contemplativa über die vita activa 
gestellt wird, eine vita contemplativa freilich, die noch auf der Übung der 
intellektuellen Tugenden gegenüber den moralischen der vita activa beruht!?) 
die Folgen der Bestrebungen der Bettelorden, vor allem der Franziskaner un- 
annehmbar erscheinen lassen, die danach tendierten, die alte Ordnung durch 
eine nach den Graden der spirituellen Vollkommenheit durchgebildete Hiero- 
kratie zu ersetzen. Bekanntlich hat Dante auch in der Göttlichen Komödie 
trotz seines mit dem Franziskanerorden gemeinsam geführten Kampfes gegen 
die verweltlichte und besitzgierige Kirche seiner Zeit die extremen Nei- 
gungen der Franziskanerspiritualen abgelehnt und die berechtigten An- 
liegen beider Parteien in einer der christlichen Menschheitsidee dienen- 
den höheren Einheit zu vereinigen gesucht!8. Aber hier spricht der reife 
Dante, der alle einzelnen Stadien und Irrwege der Menschheit wie des Einzel- 
menschen als für eine größere Wahrheit fruchtbar werdende und in ihr auf- 
gehobene Elemente erkennt. Der Dante der philosophischen Periode ist noch 
weit von dieser universalen Sicht entfernt. Auch ihm mußte die Konsolidie- 
rung der aufgebrochenen Welt des späten 13. Jahrhunderts durch eine Ge- 
bildetenschicht von den mit dem Bewußtsein einer hohen Sendung auftreten- 
den Bettelorden her bedroht erscheinen. So würde, wie die maßlose Verun- 


- glimpfung der Mendikanten durch Wilhelm von Sankt Amour, Jean deMeung 


und andere in Frankreich, auch die entsprechende Haltung des Fiore-Dichters 
Dante Alighieri verständlich'®. 


16 Über averroistische Elemente bei den Dichtern des „dolce stil nuovo“ schon K. Voss- 
ler, Die philosophischen Grundlagen zum „süßen neuen Stil“ des Guido Guinizelli, 
Guido Cavalcanti und Dante Alighieri, Heidelberg 1904. 

17 Convivio IV, xvii, 9—12. 

18 Vgl. dazu die Ausführungen H. Grundmanns (Deutsches Dante- Jahrbuch 14, S. 239f. 
u. 252ff.) zu Par. XII, 118—124, wo in überzeugender Weise das begrenzte Maß 
der joachimitisch-franziskanischen Einwirkungen auf Dante aufgezeigt wird. 

19 Diese Einstellung Dantes zu den Bettelorden klingt in der Commedia nach. Die 
Heuchler (Inf. XXIII, 61ff.) erscheinen in den Kutten der Dominikaner (vgl. dazu 
Bassermann, a. a. ©. S. XIX). — Vossler vermutet, daß bei Dante „der Bettel- 
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ner verwandter geis ge tu z 
deshalb auf die Dauer in einem ohnehin sehr DE ! 
an harren zu müssen, der seine besondre Färbung, die Mischung von sozia 
A sophisch-rationalistischem Geltungsanspruch und philosophisch gerechtferti 
ter Sinnlichkeit von Jean de Meung erhalten hat. Seit den frühesten Tagen 
des ritterlichen Minnesangs war der rechte Weg zu intensiver Daseinserfah- 
rung identisch mit der Bewährung an der richtig verstandenen Liebe. Diese 
Verknüpfung von Liebe und Erkenntnisweg gilt auch für die Dichtung des | 
„dolce stil nuovo“ und, allerdings mit umgekehrtem Vorzeichen, auch für den 
philosophischen Radikalismus der Pariser Averroisten. In der Liebe als der 
höchsten Form zwischenmenschlicher Beziehungen hatte sich das gesellschaft- 
liche Sein zur gegenseitigen Kommunikation aller Lebenswerte verdichtet und 
gleichsam vergegenständlicht in der Linie von Auge zu Auge, auf welcher der 
Pfeil der Liebe fliegt?°, und zwar einer Liebe, die im weitesten Sinn des Wor- 
tes für jedes Verhältnis von Mensch zu Mensch steht, weil in sie das ganze 
Bezugsfeld der möglichen ständischen Existenzweisen eingeschlossen erscheint. 
Hatten die Trobadors die Frau mit Wunder bewirkender Schönheit und 
Güte ausgestattet, die Dichter des „dolce stil nuovo“ sie vollends zum Engel 
erhoben, um jeweils von ihr den eigenen Anspruch auf höchste Würdigkeit 
bestätigt zu bekommen und aus ihrer Erhöhung zugleich die eigene Lebens- 
form zur vorbildlichen zu stempeln, so ist gerade ein derartiges ideales Ver- 
hältnis zur Liebe für die Bildungsaristokraten der Pariser Artistenfakultät 
nicht mehr möglich. Der Versuch des höfischen Rittertums, auf dem Weg über 
die Verherrlichung der Frau zur eigenen Vervollkommung und zur Spitzen- 
stellung in der Gesellschaft auch im geistigen Bereich zu gelangen, hatte sich 
genugsam kompromittiert und mußte einem Jean de Meung lächerlich vor- 
kommen. In der Tat ist des letzteren Anteil am Rosenroman eine zynisch- 
parodistische Umkehrung des idealen ritterlichen Liebesspiels, das der erste 
Teil des Romans (Guillaume de Lorris) enthält. Bei der Sinngebung der eige- 
nen Existenz konnte zwar die bürgerliche Bildungsschicht auf eine Auseinan- 
dersetzung mit dem Liebesproblem nicht verzichten, gerade weil es unlösbar 
mit dem ständischen Anliegen des bisher führenden Rittertums verbunden 
war, ihr eigener Führungsanspruch aber konnte sich naturgemäß nur auf den 
Primat der philosophischen Erkenntnis stützen, neben dessen Betonung nun 
nach dem Gesetz des Gegenstoßes folgerichtig die nachdrücklich zum Ausdruck 
gebrachte Verachtung der bisher geltenden sittlihen Normen des höfischen Le- 
bens einhergeht. Der tiefe Schnitt zwischen den beiden Teilen des Rosen- 
romans, den das mittelalterliche Leserpublikum übrigens durchaus vertragen 
konnte, liegt bei Dante zwischen der Vita Nuova und dem Fiore. Hatte Dante 


mönch eigentlich doch eine Einrichtung zweiten Grades und sozusagen kein voll- 
ständiger Mönch ist“ (Die Göttliche Komödie, Entwicklungsgeschichte und Erklä- 
rung, Heidelberg 1907, S. 403). 


® Vgl. hierzu G. Ledig, Vom Bankett des Geistes, Deutsches Dante-Jahrbuch 28 
(1949), S. 102. 
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_ in ekstatischer Überhöhung minnesängerischer Erkenntnisliebe in der Vita 
 Nuova zu rasch nach der metaphysischen Wahrheit verlangt, so kam mit dem 
plötzlichen Bewußtwerden des verfrühten Unternehmens als eines Irrwegs 
(und nichts anderes will der plötzliche Tod Beatrices besagen) der Fall ins 
andere Extrem, in den Bereich der niederen, sinnlichen Liebe, die ihrerseits 
nicht weniger als die hohe Liebe mit einer entsprechenden philosophischen 
Richtung verknüpft war. Die realistisch-sinnliche Periode in Dantes Leben, 
von der wir schon durch seine Beziehungen zu Forese Donati und durch Caval- 
cantis Rügegedicht hinreichende Kenntnis besitzen, steht — das wird uns ge- 
rade am Rosenroman und am Fiore deutlich — in unlösbarem Zusammenhang 
mit seiner philosophischen Abweichung von dem Weg, der ihm in der Gestalt 
Beatrices vorgezeichnet war und den er später, nach dem Durchgang durch 
die rationalistisch-sinnliche Erfahrung und nach ihrer Überwindung auf höhe- 
rer Ebene wieder aufnehmen wird. Ist diese Einsicht gewonnen, so fällt es 
auch nicht mehr schwer, die Umdeutung der „donna gentile“ der Vita Nuova 
zur „gentildonna Filosofia* des Convivio zu verstehen?!. 

Der Sprung vom sinnlichen Erlebniskreis zum philosophischen war für 
Dante leichter als für seine modernen Interpreten, die anscheinend an einen 
möglichen Zusammenhang von sittlicher und philosophischer Verirrung nicht 
zu glauben vermögen. Angesichts der gemeinsamen Grundlage beider Formen 
der Verirrung wird die von italienischen Dantisten umstrittene Frage müßig, 
ob es sich bei Dantes Beichte im Purgatorio um eine oder zwei Grundsünden 
handle. M. Barbi bestreitet in seinen Untersuchungen über „Razionalismo e 
misticismo in Dante“2?2 die Auffassung Pietrobonos, wonach die Vorwürfe 
Beatrices gegenüber Dante (Purg. XXXII, 85—90) Dantes einstige Bevor- 
zugung der Vernunft vor der Offenbarung zum Gegenstand hätten: 


„Perche conoschi“ disse „quella scuola 
ch’hai seguitata, e veggi sua dottrina 
come puö seguitar la mia parola; 

e veggi vostra via da la divina 
distar cotanto, quanto si discorda 
da terra il ciel che pi alto festina.“ 


Barbi besteht darauf, daß die „scuola“, der Dante gefolgt ist, sich ganz all- 
gemein auf seine größere Liebe zu den irdischen Gütern als zu Gott beziehe. 
Er stützt sich dabei auf die „falschen Abbilder des Guten“ aus den Versen, in 
denen Beatrice über Dantes Untreue klagt: 


e volse i passi suoi per via non vera 
imagini di ben seguendo false. 


(Purg. XXX, 130f.) 


21 Wobei aber beachtet sein will, daß die „gentildonna Filosofia“ des Convivio be- 
reits die durch (im Gonvivio selbst sich vollziehende) Überwindung der rationalisti- 
schen Periode geläuterte und ins richtige Verhältnis zur Offenbarung gesetzte Phi- 


losophie darstellt. 
22 Studi Danteshi XVII, 5—44 u. XXI, 1—91. 
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Dantes auf dem Weg zur Erkenntnis, die „via non deras der dem ren 
d. h. von Beatrice gezeigten Weg der Offenbarung entgegengesetzte Weg der 
bloßen Vernunft. Die „false imagini di ben“ sind nichts anderes als die Scheisi D 
wahrheiten der Philosophie. 

Wenn wir Barbis Deutung der genannten Stellen ablehnen®®, so erschkinh 
uns doch auch Pietrobonos Auffassung zu einseitig, die den Ausdruck „scuola* 
ausschließlich im Sinn eines rein intellektuellen Vergehens versteht. Dem- 
gegenüber halten wir, von dem oben Gesagten ausgehend und den dunklen 
Stellen des Purgatorio eine widerspruchslosere Erklärung gebend, daran fest, 
daß die rationalistische Verirrung zugleich die sittliche oder, wenn man so 
will, die sittliche zugleich die rationalistische Verirrung bedeutet. Dantes 
Sünde ist beides in einem. Diese dem Wesen ihrer geistesgeschichtlichen Her- 
kunft nach untrennbare Doppelsünde hat literarischen Ausdruck im Fiore ge- 
funden. In derselben unteilbaren Einheit erscheint sie in den tadelnden Wor- 
ten Beatrices. 

Noch ein anderer Umstand, auf den Bassermann bereits hingewiesen hat, 
macht Dantes Verfasserschaft am Fiore wahrscheinlich: die Möglichkeit, vom 
Fiore her eine Erklärung dafür zu finden, daß Dante den führenden Geist des 
lateinischen Averroismus, Siger von Brabant, ins Paradiso und dazu an die 
Seite seines großen Gegenspielers Thomas versetzt hat (Par. X, 133ff.). Von 
den vielen Deutungsversuchen befriedigt keiner so recht. Am ehesten scheint 
die von H. Grundmann’? auf den ähnlichen Fall Joachims von Floris und 
Bonaventuras angewandte Auffassung von Dantes Streben nach universaler 
Konkordanz?5 dem Problem gerecht zu werden. Sie soll im folgenden für un- 
seren Gegenstand erweitert und ergänzt werden. 

Die natürlichste Erklärung für die Stellung Sigers in der Komödie wird zu- 
nächst wie bei Joachim die sein, daß er, d. h. seine Lehre, in Dantes Leben eine 
nicht unwichtige Rolle spielte. Dante hat, wie wir annehmen dürfen, eine ge- 
wisse Zeit hindurch averroistische Neigungen gehabt und hat sie überwunden. 


®® Es ist kein stichhaltiger Einwand, wenn Barbi die „scuola“, die Pietrobono mit 
mehr Recht (s. Purg. XXXIII, 85) als „dottrina“ versteht, verallgemeinernd zur 
„scienza“ umdeutet (Studi Danteschi XXI, 29) und sie der „sapienza“ untergeord- 
net sein läßt wie die Gestalt des Virgil der höheren Beatrice. Barbi hat dabei über- 
sehen, daß diese zur sinnvollen Einheit geschlossene Zuordnung eben erst der Ko- 
mödie angehört. Virgil und Beatrice, natürliche Vernunft oder lumen naturale und 
Offenbarungswahrheit sind hier, in der die universale Einheit des Seienden ver- 
wirklichenden Komödie im richtigen Verhältnis. Zur Zeit der Verfehlung Dantes — 
und davon handelt ja unsere Stelle — sind sie es noch nicht. a 
A. a. O. S.210—256. Bei Grundmann ist auch eine kurze Charakterisierung der 
bisherigen Deutungsversuche zu finden. 

Die Formel von dem Streben nach universaler Konkordanz ist von A. Dempf für 


die mittelalterlihen Summen geprägt worden in: Hauptform mittelalterlicher 
Weltanschauung, München-Berlin 1925. 
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Er erkannte sie als Irrweg, aber auch als einen für die Formung seiner Ge- 
samtpersönlichkeit nicht zu missenden Beitrag. Das heißt soviel, daß Dante 
F sich über die innere Notwendigkeit der verschiedenen Entwicklungsstufen auf 
' seinem nicht immer glatten Weg zu einem abschließenden Weltbild im Klaren 


war. Es ist nun nicht leicht zu sagen, nach welchem Gesichtspunkt Dante die 


einzelnen Stufen wertet und in ein ihn selbst befriedigendes verträgliches 

Verhältnis zu den kirchlichen Maßstäben seiner Zeit brachte. Eines soll dabei 

gleich vorweggenommen werden So wie Dante ein für die schließliche Auf- 

hebung aller Widersprüche in einer universalen Sicht fruchtbar werdendes 

- Wirken gegensätzlicher Strömungen für den Entwicklungsgang des Einzelmen- 
schen gelten läßt, so auch für den umfassenden Prozeß der Heilsgeschichte der 
Menschheit. Dadurch wird die auch objektiv gültig seinsollende Stellung Si- 
gers für Dante erst möglich. Der eigene Entwicklungsgang des sich läuternden 
Wanderers Dante verschmilzt mit dem längs des eigenen Wegs exemplarisch 
dargestellten Weg der Menschheit. In der Identifizierung von individuellem 
und menschheitsgeschichtlichem Heilsweg liegt die eigentliche Universalität 
der Göttlichen Komödie. Jede Lokalisierung der Einzelsünden steht beispiel- 
haft für eine mögliche Stufe im Lebensgang des Einzelmenschen und steht 
zugleich symbolhaft für die Verirrungen der Menschheit (besonders deutlich 
im Odysseusgesang). Aus diesem Gesetz müssen schließlich alle Gestalten und 
Probleme der Göttlichen Komödie wie der Ort ihres Auftretens ihren Sinn 
enthüllen. Nicht anders verhält es sich im Falle Sigers von Brabant. Auch 
seine Bedeutung in der Komödie ist eine doppelte. Dante weitet in ihm ein 
Stadium der eigenen Entwicklung zu einem solchen des ganzen endgeschicht- 
lichen Menschheitsweges aus und rechtfertigt zugleich ersteres mit letzterem. 
Beidesmal aber ist die Möglichkeit einer positiven Einschätzung dieses Sta- 
diums nur gegeben, wenn es nicht einen Endpunkt, sondern einen fruchtbaren 
Ansatz zur Wahrheitsfindung darstellt. Die Abweichung vom rechten Weg 
kann, als eine These, positiv gewertet werden, wenn sie als Antithese die Auf- 
deckung bisher unklar gebliebener Wahrheiten erzeugt. Mit dieser dialekti- 
schen Sicht auf die Geistesgeschichte, die wie eine Übertragung der „scholasti- 
schen Methode“ 2% auf die Geschichtsphilosophie erscheint und die damit in der 
Göttlichen Komödie vielleicht das innerste Anliegen dieser Methode enthüllt, 
öffnet Dante auch den Blick auf die Sinngebung seiner eigenen Lebensge- 
schichte. 

Sigers Platz neben seinem Gegner Thomas bezeichnet die Aufhebung der 
historischen Gegensätze in einer im Hinblick auf die Finalität des Geschichts- 
ablaufs konzipierten universalen Schau; die Aufhebung des von Sigers Lehre 
beeinflußten rationalistischen Stadiums in Dantes Leben ist die diese univer- 
sale Schau verwirklichende Göttliche Komödie selbst. 

Die unser Problem betreffende rationalistische Epoche in Dantes Leben hat 
in seinem Werk zweimal literarischen Ausdruck erlangt. Das einemal im Fiore 
in der von Jean de Meungs Rosenroman nahegelegten vulgarisierten Form des 


26 $S, Martin Grabmann, Geschichte der scholastischen Methode, Freiburg 1909—1911. 
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So wird Sigers Stellung im Paradiso sowohl für sich selbst als für di 


In der scholastischen le reichte n 
mit dem philosophischen Radi; W 


tung von Sigers Lehre für Dantes geistige Entwicklung und für die Frage der 
Fiore-Zuweisung von Dantes Geschichtsphilosophie her verständlich, die, dia- 


lektisch wie sie ist, auch für das Einzelleben gilt. Sigers Lehre ist für Dante 


27 Die Danteforschung stellt im Convivio oft genug Widersprüche fest und bemüht sich 
vergeblich, sie aus dem Wege zu räumen. Besser würde man vielleicht tun, die ver- 
meintlichen Widersprüche nicht als unliebsame Störung eines gern als Einheitliches 
gesehenen Werkes zu betrachten, sondern dieses Werk selbst als ein Mittel zur 
Lösung von Widersprüchen zu verstehen. 

Im Verlauf seiner wissenschaftlichen Kontroverse mit Pietrobono sammelt M. Barbi 
(Studi Danteshi XXI) die Stellen des Convivio, in denen Dante deutlich — wir 
möchten sagen: überdeutlich — den Erkenntnisanspruch der Vernunft begrenzt. Barbi 
findet viele Stellen, so viele, daß ihre Zahl eigentlich auffallend ist in einem Trak- 
tat, der die Vermittlung philosophischer Denkergebnisse und Möglichkeiten an 
Laien zum Gegenstand hat. Uns scheint der Nachdruck, mit dem Dante an diesen 
Stellen spricht, weniger auf eine Entgegnung auf zeitgenössische rationalistische 
- Strömungen als auf einen kräftigen Akt der Selbstbefreiung von solchen Strömun- 
gen hinzuweisen. Nur so wird der Gegensatz zwischen den zahlreichen Verherr- 
lichungen der Philosophie und ihrer Geltungsbeschränkung innerhalb des Convivio 
verständlich. Dante ordnet, wie Barbi richtig sieht, im Convivio die „filosofia uma- 
na“ der „divina sapienza“, der Quelle der Offenbarung, unter. Aber ebenso wie er 
auf Grund der Vernunfttätigkeit die sittliche Perfektion weitgehend für möglich 
hält, so glaubt er an eine relative Vollkommenheit der philosophischen Erkenntnis, 
die allerdings jetzt — ob aber schon immer? — der Theologie unterstellt wird. 
Wenn Dante sagt, die Philosophie sei „quasi come druda de la cuale nullo ama- 
dore prende compiuta gioia“ (Conv. III, xii, 13), so zieht er damit das Fazit aus 
eigener, noch nicht sehr alter Erfahrung. 
Man hat nicht vergessen, darauf hinzuweisen, daß im Convivio bei einzelnen Fra- 
gen nach dem Brauch der mittelalterlichen Dialektik Meinung gegen Meinung, 
Autorität gegen Autorität gestellt wird. Man übersieht jedoch meistens, daß dies 
nicht nur formalrhetorisches Element ist, sondern daß gleichsam in der Gegenüber- 
stellung selbst schon die Antwort gegeben erscheint. Wozu der Dante des Convivio 
sich durchgerungen hat, wovon er überzeugt ist, nämlich vom Primat der Offen- 
barung vor der Philosophie, des Glaubens vor dem Wissen, mit diesem Problem 
ist er noch nicht endgültig fertig. So wie er z. B. im Adelstraktat Autorität gegen 
Autorität stellt, so setzt er durch das ganze Convivio hindurch das Lob der Philo- 
sophie gegen deren Begrenzung durch den Glauben in dem innersten und ect 
mittelalterlichen Bestreben, in der beständigen dialektischen Entgegensetzung für 
den Leser — und wohl noch mehr für die eigene Person — die Kompetenzen ab- 
zustecken, einander zuzuordnen und in wiederholtem Ansatz zur Wahrheit zu ge- 
langen. Diese Dialektik versetzt alles, was in ihren Problemkreis reicht, in einen 
antithetischen Zusammenhang, der bei aller bestimmten Stellungnahme doch die 
Lösung als auf dialektischem Wege daraus hervorgehend offenläßt. Dante hat sich 
in dem Streit zwischen Ratio und Auctoritas zur Höherschätzung der Letzteren . 
durchgerungen, aber dieses Sichfinden muß für die eigene Person wie für den Leser 
durch immer wieder aufgenommene Antithetisierung bestätigt und gefestigt wer- 
den. Die Dialektik durchzieht im Convivio nicht nur einzelne Abschnitte, sie um- 
greift vielmehr das Ganze, weniger deutlich erkennbar nur deshalb, weil die Anti- 
these nicht immer unmittelbar auf die These folgt, sondern oft erst bei Gelegenheit 
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eine der — wenn auch seitwärts vom idealen Weg — verlaufenden Strömun- 
gen, die in ihrem Wirken letztlich doch in das Ziel des göttlichen Heilsplans 
einmünden und sei es nur, daß sie, wie in vorliegendem Fall, als eine gestellte 
Frage die Antwort gewinnen lassen. So findet in Dantes Geschichtsbild die 
scholastisch-dialektische Methode als Mittel der Ausgleichung von scheinbar 
absolut Gegensätzlichem in einer höheren Wahrheit, als Streben nach univer- : 
saler Konkordanz ihre höchste Erfüllung. 


Mit dieser Sinngebung der Geschichte wird nicht unternommen, den Anti- 


- nomien des geschichtlichen Daseins in ihren letztlich dem Zugriff der Vernunft 
_ entzogenen, im unerforschlichen Ratschluß Gottes liegenden Gründen nach- 


zuspüren, wohl aber wird versucht, sie im Hinblick auf die den Geschichts- 
prozeß bestimmende, alles umgreifende heilsgeschichtliche Idee in ihrer Ver- 
laufsgesetzlichkeit zu fassen. Das heißt: Dante erkennt das Fortschreiten der 
Geschichte als einen zweckvoll dialektischen Vorgang, ist aber als mittelalter- 
licher Mensch und glaubensstarker Christ weit davon entfernt, die bloße Ge- 


eines geeigneten Kanzonenverses oder eines von einem solchen ausgehenden Ge- 
dankenzusammenhanges erscheint. Das liegt in der Natur der Kommentarform des 
Convivio. Aber gerade diese Form erweist sich bei näherem Zusehen als Folge 
von Dantes Nicht-fertigsein mit den Widersprüchen, deren Streit er entschieden 
hat, mit denen er aber noch nicht ganz abgeschlossen hat. Hier liegt das Geheimnis 
der besonderen Form des Convivio und seiner Prosa. Die lockere Kommentarhülle, 
die alles, was den Dichter bewegt, mit Hilfe der Allegorie in sich aufzunehmen 
vermag, und die in ihr beschlossene, scheinbar zusammenhanglose Dialektik deuten 
darauf hin, daß die Auseinandersetzung zwischen Glaube und Wissen Dante immer 
noch packt, daß er das ganze Convivio durchzieht und ihm seinen besonderen Cha- 
rakter verleiht. Umgekehrt darf man sagen: gerade das Bedürfnis nach einer Aus- 
drucksform für ein den Dichter beunruhigendes Anliegen führt zur Entstehung 
des Convivio. Wenn Barbi (a. a. O. S. 13) erklärt, daß Dante Beatrice im Convivio 
zugunsten der Philosophie fallen ließ allein deshalb, weil Beatrice im Convivio 
dasselbe darstelle wie in der Vita Nuova, nämlich nur eine „donna“, so muß man 
fragen, weshalb im Purgatorio Beatrice dem Dichter vorwirft, mit der Untreue 
an ihr vom rechten Weg der Wahrheitssuche abgewichen zu sein, wenn sie nicht 
schon im Anfang mehr als nur eine „donna“ war. Allerdings ist Beatrice im Con- 
vivio noch nicht die göttliche Weisheit, genau so wenig wie in der Vita nuova, aber 
sie ist bereits der Weg dazu, wie Dante in der Vita nuova wohl ahnt. Diese Er- 
kenntnis zugunsten der Philosophie verlassen zu haben ist Dantes Vergehen, das 
ihm aber verziehen wird, weil sein Irrweg zur Philosophie notwendig schien und 
von ihm selbst überwunden wurde. Weil Dante den von Beatrice gewiesenen Weg 
verkannt hatte, deshalb wäre seine Bevorzugung der Philosophie im Convivio 
nicht schon eine für ihn unmögliche Entscheidung für die Philosophie gegen die 
Offenbarungswahrheit gewesen, wie Barbi will, sondern Dante sah in der Philo- 
sophie eine Erkenntnismöglichkeit, die ihn auf Grund ihrer rationalen Klarheit 
weiterbringen sollte als das noch undeutliche, nebelhafte Beatrice-Erlebnis der 
Vita nuova, das mit größeren Kräften wiederaufzunehmen der Dichter am Schluß 
des Jugendwerkes verspricht. Nicht Beatrice als „divina sapienza“ verläßt er — 
obgleich er diesen Charakter der Vita nuova später klar erkennt, aber auch nicht 
Beatrice als bloße „donna“ im Sinn des „dolce stil nuovo“, sondern Beatrice als 
mystisch-visionäres Erleben, in dem er halb die Wahrheit ahnt, aber nicht zur Klar- 
heit gelangen kann, ohne vorher den Umweg über die Philosophie zu gehen. 


‚Grund anzuscheui RESET NOPEFEFENF ERERBER 

Wenn das Streben der mittelalterlichen Philosophie nach universalı 
_ kordanz zur Zusammenfassung alles Wißbaren unter einem übergreit 
transzendenten Gesichtspunkt zur „Summe“ führt, so ist dieses Ziel für 
Dichter-Theologen Dante die Göttliche Komödie. In ihr zieht er die Summe 
des eigenen Entwicklungsgangs, aber auch der bis dahin abgelaufenen Ge- 
schichte, in der sich richtig abgegrenzte Philosophie, natürliche Vernunft und 
Gnade zur theologischen, die historischen Strömungen, aber auch — mit der 
Gestalt Virgils im Mittelpunkt — Antike und Christentum zur geschichtsphilo- 
sophischen Einheit verknüpfen. Dante hat die Stationen des Menschheitswegs 
wie des Individuums in seiner Komödie zum großen Teil in Gestalten zur 
Darstellung gebracht, die in den irdischen Widersprüchen, an denen sie sich 
bewähren sollten, stecken geblieben sind. Odysseus verkörpert die selbst im 
hohen Alter (das nach dem Convivio der Rückkehr des Denkens zu Gott zu 
dienen hat) nicht überwundene Hybris der sich autonom wähnenden menschh- 
lichen Ratio. Demnach hätte Dante trotz der oben dargelegten inneren Gründe 
einen Siger von Brabant nicht ins Paradiso versetzen dürfen. Um diesen Platz 
des averroistischen Philosophen auch formal-rechtlich zu sichern, dazu be- 
durfte es der Tatsache (?) oder wenigstens einer rasch gebildeten Legende 


von Sigers späterer Rückkehr zur Orthodoxie, die seinen gewaltsamen Tod 


umso tragischer erscheinen lassen wollte. Soweit bestünde dann die Auffas- 
sung (Grabmann, Busnelli28), die Sigers Stellung neben dem Aquinaten mit 
seiner späteren Zuwendung zum Thomismus erklärt, in jedem Falle zu Recht. 


KLEINE BEITRÄGE 


GEMATRISCHE BESTIMMUNG DES LEBENSPLANETEN 


In der Blütezeit der populären Astrologie bestimmte man den Planeten, der als 
Jahresregent gelten sollte, meistens auf eine sehr einfache Weise. Man dividierte die 
Jahreszahl durch sieben; der Rest zeigte den Plancten an: 1 wies auf die Sonne, 2 auf 
Venus, 3 auf Merkur, 4 auf den Mond, 5 auf Saturn, 6 auf Jupiter, 0 auf Mars. Jeder 
Planet hatte einen bestimmten Charakter, den man in zahlreichen Planetenbüchlein 
beschrieben fand; seine Wirkungen sollten in den betreffenden Jahren und im Lebens- 
gang der ihm unterworfenen Menschen („Planetenkinder*) zur Geltung kommen. 

Neben dieser am häufigsten verwendeten Methode benützte man auch noch eine 
andere, dıe offenbar aus der Gematrie und der Onomatomantie entwickelt wurde. Die 
Gematrie (Umsetzung der Buchstaben eines Wortes in ihren Zahlenwert) war bereits 
den alten Babyloniern bekannt und wurde dem abendländischen Mittelalter durch 
Juden und Griechen zugeführt!; die Onomatomantie (Zukunftserkundung aus dem 
Eigennamen) wurde besonders von den Fechtergesellschaften gepflegt, in denen eben- 
falls jüdische (kabbalistische) Einflüsse wirksam waren?, Bei der gematrisch-onomato- 
mantischen Bestimmung des Lebensplaneten ist die Beziehung zu der Astrologie 


‘ Franz Dornseiff, Das Alphabet in Mystik und Magie (1922, 21925) S. Y91ff. 
” Gerhard Eis, Wahrsagetexte des Spätmittelalters (1956) S. 13ff., 49ff. 
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weitgehend aufgelöst; eine Verbindung ist nur mehr insofern gegeben, als mit den 
traditionellen Charakteren der Planeten und ihren Wirkungen gerechnet wird; ihre 
Auslösung erfolgt aber nicht mehr durch astralische Konstellationen, sondern durch 
_  Buchstaben- und Zahlenmagie. 


Ein deutscher Text, der diese eigenartige Methode zur Bestimmung der Lebens- 
planeten empfiehlt, ist in dem 1490 von Hans Schönsperger zu Augsburg gedruckten 
„Teutschen Kalender“ enthalten?. Eine handschriftliche Überlieferung findet sich im 
Cod. Pal. germ. 552, Bl. 52v. der in dem von Karl Bartsch verfaßten Katalog ohne 
genügende Sachkenntnis beschrieben wurde‘. Der Band wurde von Heinrich Meise aus 
Würzburg im Jahre 1492 für den Grafen Asmus von Wertheim geschrieben. Er ist 
also etwas jünger als Schönspergers Druck, aber offensichtlich nicht von ihm abhängig, 
sondern zeigt verschiedene Abweichungen. Beide Überlieferungen gehen jedenfalls 
auf eine gemeinsame Endquelle zurück. Wir bieten hier den Wortlaut der Handschrift 
und verzeichnen die Abweichungen des Druckes (mit S bezeichnet). Während in der 
Onomatomantie die Zahlwerte der Buchstaben nach einem von der gewöhnlichen 
Ziffernfolge abweichenden Prinzip bestimmt werden (a = 3,b =5,c = 12,d = 24 
usw.5), wird bei der Berechnung des Lebensplaneten die natürliche Reihenfolge dem 
ABC zugeordnet (a = 1,b = 2, c = 3 usw). In Schönspergers Kalender ist diese 
Konkordanz in waagredıten Zeilen geboten (oben die Ziffern, unten die Buchstaben 
[? und j sind ein Buchstabe, desgleichen u, v und w]), bei Meise in einer kreisförmigen 
Zeichnung (die Ziffern an der Peripherie, die Buchstaben innen). 


Item so du wilt practiciren®den planeten des menschen. so setze’ des ersten seiner 
muter namen den ersten buchstaben, als ferre er in dem abc stet in dem rade, und die 
zale darob die setze auch®. Darnach so nym® desselbigen!® menschen namen, es sey 
frawe oder man, jungk oder alt, von!! seinem namen den ersten buchstaben, so ferre er 

_ steet in dem"? abc, und die zale darob. Ein gleichnus'®: Mein muter heysset agnes und 
ich johannes. Nun ist das a meiner muter namen der erste buchstabe und iohannes 
das j der newndt buchstabe jnn dem“ abc. Nun eins unnd neun‘ das sint zehen. Nun 
thun neun dauon: so pleibt eins. Also thue allen namen und als offt du machst, so nym 
newn dauon!®. 

Item pleibt!! vber eins oder acht!®, so ist die sonne der planet!? des menschen. 

So aber pleibt zwey oder newn, so ist venus der planett des menschen?®. 

Pleibt aber vber drey, so ist mercurius der planet des menschen. 

So aber pleibt vier, so ist der monde der planet des menschen. 


3 


3 Teutscher Kalender, Faksimile-Ausgabe der Holzschnitie mit einem Nachwort von 
Kurt Pfister (1922). 

4Karl Bartsch, Die altdeutschen Handschriften der Universitäts-Bibliothek 
Heidelberg (1887) S..150f. 

5 Eisa.a. O. S.49. 

6 Woelt jr practicieren S$. 7 seczet S$. 

8 Abc stee so vil zal seczend $. 

9 darnach nement S. 

10 des selben S$. 


11 auch von S$. 1, 
13 Abc. Also $. 
1 ımS. 8 =j= vnd =ix= S$. 


16 Darnach müß man die zale ab teyl& mitt neünen, also würffe neüne hyn wege als 
offt du magst, so beleibt eins; Also müßt du thün allen namen. $. 

17 Item f. $.; in $ beginnen diese sämtlichen Sätze mit Beleyb(e)t über. 

ı8 Hs. sieben. 19 Hs. des planeten. 

20 statt so... menschen nur Venus S. 

21 statt so... menschen nur Mercurius $. 

22 statt so... menschen nur Mon S. 


233 statt so... pessimus nur Saturnus S. 


24 statt so... fridsam nur Jupiter $. A! 


25 statt so... eciam pessimus nur Mars $. 


ZUM 350. GEBURTSJAHR JOHANN RISTS 


Vor einiger Zeit kaufte ich in einem Londoner Antiquariat ein Buch mit folgendem 


Titel: 
An Account of the German Morality-Play, entitled Depositio Cornuti Typogra- 
phici, As performed in the 17th & 18th Centuries. With a rhythmical translation 
of the German version of 1648 (sic). By William Blades, Typographer ... To 
which is added a literal reprint of the unique original version, written partly in 
Plaat-Deutsch by Paul de Vise, and printed in 1621. London: Trübner & Co., 1885. 
Der Verfasser des übersetzten Stückes ist Johann Rist, der es 1655 zum erstenmal 
veröffentlichte. Die von Blades benutzte Ausgabe erschien 1677; das Datum 1648 auf 
dessen Titelblatt ist wohl ein Druckfehler, denn nach dem Faksimile des Titelblatts, 
welches Blades bringt, wurde das Stück 1654 gedichtet: 


Depositio Cornuti Typographici. Das ist: Lust- und Freuden-Spiel, vermittelst 


welchem junge Personen, so die Edle Buchdrucker-Kunst redlich erlernet, nach 

Verfließung ihrer Lehr-Jahre, zu Buchdrucker-Gesellen bestättiget und aufgenom- 

men werden, Auf freundliches Ansuchen, und sonderbares Begehren, wie auch der 

hoch- und weitgerühmten Buchdrucker-Kunst zu unvergleichlichen Ehren, A. 1654. 

wolmeinend verabfasset von Johann Rist. 1733. 

In seiner Vorrede, welche das Datum 4. August 1654 trägt, erwähnt Rist, daß er 
das Drama im Jahre 1654 zu schreiben angefangen habe. 

(1886 besorgte K. T. Gaedertz einen „Neudruck der ersten Ausgabe 1655“). Im 
Januar 1937 ging das Stück in der Stationers’ Hall London über die Bretter, und zwar 


in der Übersetzung Blades’. Die Aufführung, welche erfolgreich gewesen sein soll, 


gaben Angestellte einer Londoner Druckerei. Im selben Jahr wurde Blades’ Über- 
setzung durch photomechanischen Nachdruck in der London School of Printing neu 
herausgegeben. In seinem Vorwort schreibt Blades: 

The original idea was to give a translation only of the German text, and with 
one or two explanatory+notes such as a practical printer might supply, to let that 
speak for itself; but the interest of the subject grew with the study of the text, and, as 
often happens in such cases, led on to other branches of research quite unforseen, and 
other bypaths of knowledge. 

Den Niederschlag seiner Forschungen findet man in den acht Kapiteln seines Buches, 
wo Blades die soziale Stellung der altdeutschen Buchdrucker, sowie die Entwicklung 
der Depositio-Spiele und ähnlicher Feierlichkeiten in geschlossenen Zünften und in 
den Universitäten schildert. Sein Buch enthält sieben ausgezeichnete Stiche, welche die 
Zeremonien und die dazugehörenden Requisiten darstellen, eine Reihe Titelblätter in 
Faksimile, einen Anhang und ein Register. Der Anhang bringt den Neudruck eines 
Depositio-Spieles von der Feder eines Danziger Verlegers namens Paul de Vise. 
Dieses Stück wurde „gedruckt im Jahr nach Erfindung der Buchdruckerei CLXXXI“ 
d. i. 1621. Sehr interessant sind Blades’ Bemerkungen über die Stellung der Buc- 
drucker innerhalb der deutschen Gesellschaft im 17. Jahrhundert. Sie wurden staatlich 
geschützt, und hüteten sich ihrerseits davor, etwas zu drucken, woran die Regierung 
Anstoß nehmen könnte. Und so „in Germany arose a noble race of men who were 


j learned scholars as well as practical Printers, and who held an honourable position 


’ä 


among their fellow citizens being mid-way between the erudite University professors 


I 


and the unlearned town tradesmen“. Mit dieser Sachlage nun vergleicht Blades die 


Verhältnisse in England, wo die Inhaber der Druckereien eingeschüchtert und verfolgt 
wurden und überhaupt ein armseliges Leben führten. Ihre Werkstätten waren „filthy 
and unwholesome, fully deserving the name of ‚holes‘ by which they were commonly 


_ known in this country.“ Allerdings waltete in England seit 1530 eine Zensur, die 


erst 1694 aufgehoben wurde. Die entscheidende Maßnahme aber war das Verbot 
sämtlicher Schriftgießereien (mit Ausnahme von vier) im Jahre 1637, da der englische 
König den Buchdruck persönlich kontrollieren wollte. In Deutschland hingegen hatte 
‚jedes Land seine Hofdruckerei, wie auch jede Stadt und jede Universität ihr eigenes 


- Druckunternehmen. Die Inhaber waren Beamten, die sich eidlich verpflichteten, der 


Staatsobrigkeit wie auch der Stadt, beziehungsweise Universität, treulich und gewis- 


- senhaft zu dienen. In den Universitätsstädten war der Buchdrucker in ständiger Be- 


rührung mit Professoren und Studenten; ihre Forschungspläne kannte er und ver- 
mochte ihre Arbeiten in jeder beliebigen Sprache zu drucken. (Wer den Verlagshandel 
in beiden Ländern kennt, weiß wie viel leichter man auch heute noch in Deutschland 
eine Monographie drucken läßt.) 

Mit Recht betont Blades die verhältnismäßig hohe soziale Stellung des deutschen 
Druckermeisters im 17. Jahrhundert, aber er idealisiert doch etwas das moralische 
Verhalten dieser Zunft in jenen Tagen, wo das Copyright noch unbekannt war. Es 
kamen nämlich auch hier — sogar sehr grobe — Unregelmäßigkeiten vor. (In diesem 
Zusammenhang siehe z.B. J. H. Scholte: Grimmelshausen und die Texte seines Sim- 
plicissimus, in German Life and Letters, New Series, vol. vi, No. I.) Blades’ Meinung 
daß man damals die Korrekturen sorgfältig las, kann ich nicht bestätigen. Quirinus 
Kuhlmann klagte 1673 über Druckfehler, und schon 1657 sagte Andreas Gryphius 
offen, daß der Verfasser eine getreue Wiedergabe seines Manuskriptes nicht erwarten 
könne, „er habe denn den Setzer und Überseher selbst an der Hand“. Es ist sogar 
überhaupt zu bezweifeln, ob damals in Deutschland Korrekturbögen systematisch über- 
prüft wurden!. 

In dem zweiten Kapitel bringt Blades eine Schilderung der „Depositio“. Der Lehr- 
ling bei einem deutschen Druckermeister des 17. Jahrhunderts mußte ehelicher Ge- 
burt, anständigen Charakters und gut erzogen sein. Am Ende der vier- oder fünf- 
jährigen Lehrzeit wurde dieser „Cornutus“ (Horntier) von seinen Mängeln und Sün- 
den durch einen Reinigungsprozeß befreit, welcher die Form eines Rüpelspiels nahm. 
Ort der Aufführung war zumeist ein großer Raum in der Druckerei. Die eingeladenen 
Zuschauer bestanden zum größten Teil aus Verwandten und Bekannten des Lehr- 
lings. Das Titelblatt zu Rists Stück gibt den Anlaß zu derartigen Aufführungen an 
(siehe oben). Bei den Römern bedeutete das Wort „depositio“ das Ausstellen der 
Leichen — hier aber das Ende der Lehrzeit und den Anfang eines neuen Lebens für 
den gelernten Handwerker. Natürlich hatten andre Zünfte ebenfalls ihr Einweihungs- 


“ zermoniell, wie auch die Hochschulen, wo der Fuchs (früher B&an, Bacchant oder 


Brauer) allerlei zu erdulden hatte. Für die Stimmung bei diesen Festlichkeiten sorgte 
die Musik. Rist, zum Beispiel, verlangt, daß vor seinem Prolog Trompeten, Posaunen, 
Zimbeln, Trommeln usw. eine lebhafte Musik spielen. Der Inhalt des Prologs be- 
trifft die Würde und Bedeutsamkeit der Druckerkunst. Ein Deutscher, Gutenberg, sei 
es gewesen, der die Kunst erfunden habe, und zu den Zunftgenossen habe sogar Kaiser 


1 Schon im frühen 16. Jahrhundert tadelte man das Verhalten der Buchdrucker; in 
Eberlins von Günzburg Schimpflisch, doch unschedlich gesprech dreyer Lantfarer 
(1524) lesen wir z. B. Sihe zu, wie unbedacht fallen die Drucker auff die bücher oder 
exemplar, ungeacht ob ein ding böss oder gut sey, gut oder besser, zimlich oder 
ergerlich, sie nemen an schantbücher, bulbücher, yhuflieder, und was für die hand 
kompt und scheinet zutreglich dem seckel ... auch gebrauchen die Trucker böss pa- 
pyr, böse litera, haben kein acht, obss wol corigirt sey oder nit... 
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Friedrich III. gehört, der ihr Wappen entworfen und außerdem noch verordnet habe, 
daß ihre Häuser steuerfrei bleiben sollten. 

Nach dem Prolog tritt der Depositor auf, der seinen Diener Urian fragt, warum der 
Saal geschmückt und so viele Leute dort versammelt seien. Urian entfernt sich um 
sich zu erkundigen und kommt bald wieder mit einem seltsamen Horntier — dem 
Cornute, der als Narr gekleidet ist. Es folgt nun ein Schwank. Der arme Lehrling 
wird mit höhnischen Fragen gequält, körperlich mißhandelt, und endlich mittels Axt, 
Hobel, Zange usw. zurechtgeschnitten, d. h. manierlich gemacht. Am Ende wird ein 
‚Priester‘ herbeigerufen, der dem Cornute die Beichte abnimmt, eine kurze ‚Predigt‘ 
hält und den jungen Mann als Mitglied der Zunft mit ‚Taufwasser‘-einweiht. Den 
Epilog spricht ein junger Handwerker, der als schöne Frau gekleidet entweder Mi- 
nerva oder Typographia darstellt. In der Hand hält er ein Buch oder das Modell einer 
Druckerpresse. Er dankt den Zuschauern, daß sie der Feier beigewohnt haben; das 
richtige Depositio-Spiel habe man zwar nicht aufgeführt, aber auf seine Weise dazu- 
beigetragen, den alten Brauch am Leben zu erhalten. Zu guter Letzt wird der junge 
Handwerker von Freunden und Verwandten beglückwünscht und reichlich beschenkt. 

Heute gilt Rist vor allem als der Dichter geistlicher Lieder und einer Reihe von 
Schauspielen wie Das Friede wünschende Teütschland, welche die Verheerung der 
Sitten im Deutschland des großen Krieges darstellen. Als der Krieg ausbrach, war er 
11 Jahre alt; und das Kriegsende überlebte er beinahe zwanzig Jahre. Wie so man- 
cher anderer hatte auch Rist unter dem Drangsal und den Unruhen der Zeit schwer 
zu leiden. In seiner Aller Edelste Belustigung Kunst- und Tugendliebender Ge- 
mühter ... 1666 (S. 117£.) erzählt er, er habe mehr als 30 Stücke gedichtet, von denen 
viele ihm „hinweggeraubet, und auch sonsten wunderlich von Handen kommen“ seien. 
Leben und Lebensart im damaligen Deutschland waren bekanntlich nur zu oft un- 
sicher, hart und moralisch verdorben; daher wohl die Schlüpfrigkeiten in dem Werk 
auch der geistlichen Dichter. Der biedere Viktorianer Blades fand den Text des 
Kirchenrats Rist an manchen Stellen so roh, daß er es für notwendig hielt, entweder 
Worte wegzulassen, oder sie doch zu mildern. Rist jedoch (und dies erscheint uns 
heute etwas merkwürdig) behauptet, er habe in diesem Stücke nichts geschrieben, was 
christliche Ohren. und Herzen verletzen könnte. Wie verhält es sich denn mit der 
Nachahmung des Taufamtes am Ende des Spieles? Selbst wenn er das nicht als Pa- 
rodie meinte, so geziemte einem Geistlichen solche Dichtung in keiner Weise. Freilich 
erhoben sich schon damals Stimmen gegen die Nachahmung der Sakramente in Schau- 
spielen — auch in der Gegend Hamburgs, wo Rist so lange lebte. Gegen Ende des 
17. Jahrhunderts scheinen Aufführungen dieser Depositio-Spiele immer seltener ge- 
worden zu sein; den Gnadenstoß gab ihnen die Gottschedsche Bannbulle im Zeitalter 
der Aufklärung. 

Hugh Powell (Leicester) 


ZUR MORALLEHRE IN ALEXANDER POPES ESSAY ON MAN 


Trotz einer überaus sorgfältigen und umfassenden Kommentierung hat die neue 
Twickenham Edition der Gedichte Alexander Popes noch nicht alle genetischen Pro- 
bleme des Essay on Man! hinreichend gelöst. Zu den Stellen, die einer weiteren Er- 
klärung bedürfen, gehört die Erörterung über den Charakter des moralisch Guten 
und des moralisch Schlechten, die in der zweiten Epistel des Werkes einen wichtigen 
Teil der philosophischen Anthropologie Popes bildet. Die folgenden Bemerkungen 
stellen einen neuen Interpretationsvorschlag für diesen Abschnitt dar, der der kom- 
plexen Gedankenbildung des Autors gerecht zu werden versucht. 


\ Ed. Maynard Mac, London-New Haven, 1950/1951, vol. III, i der Twickenham 
Edition. Alle Zitate nach dieser Ausgabe. 
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 Pope hat seiner Anthropologie bekanntlich die traditionelle Auffassung zu Grunde 

gelegt, daß der Mensch in seinem ethischen Verhalten durch Vernunft und Leiden- 

. schaft bestimmt wird?. Dabei fällt den Leidenschaften, die er besonders unter dem 
Gesichtspunkt der „ruling passion“ betrachtet, keineswegs nur eine negative Rolle 
zu; vielmehr vermögen sie auch nach der positiven Seite hin zu wirken, wenn sie von 
der Vernunft in rechter Weise beeinflußt und gelenkt werden. Diese ambivalente Auf- 
fassung von der Funktion der Leidenschaften wird durch die ganze Epistel von Pope 
aufrechterhalten‘. Die Folge davon ist eine ungewöhnliche innere Spannung, die in 
‚vieler Hinsicht der glanzvollen dichterischen Gestaltung zugute gekommen ist. Gleich- 
zeitig sind jedoch darauf auch gewisse gedankliche Schwierigkeiten zurückzuführen, 

‚ in die Pope bei der Durchführung seiner Konzeption geriet. Er mußte sich eingestehen, 
- daß bei einer solchen ambivalenten Auffassung der Leidenschaften Tugend und Laster 
oder moralisch Gut und moralisch Schlecht bedenklich naherücken, so nahe vielleicht, 
daß sie in gleitendem Übergang nicht mehr klar gegeneinander abzugrenzen sind. 
Dies kommt in den Versen zum Ausdruck: 


This light and darkness in our chaos join’d, 
What shall divide? The God within the mind. 
Extremes in Nature equal ends produce, 

In Man they join to some mysterious use; 

Tho’ each by turns the other’s bound invade, 

As, in some well-wrought picture, light and shade, 
And oft so mix, the diff’rence is too nice 

Where ends the Virtue, or begins the Vice’. 


Aus dieser prekären Situation flüchtete sich Pope durch einen unvermittelten polemi- 
schen Ausbruch: 


Fools! who from hence into the notion fall, 
That Vice and Virtue there is none at all. 

If white and black blend, soften, and unite 

A thousand ways, is there no black or white? 
Ask your own heart, and nothing is so plain; 
’Tis to mistake them, costs the time and pain®. 


Offensichtlich prallen in diesen Versen gegensätzliche ethische Auffassungen aufein- 
ander, die unbenannt als philosophische Tradition hinter dem Lehrgedicht stehen und 
identifiziert werden müssen, wenn man sich den gedanklichen Gehalt dieser für die 
im folgenden vorgetragenen Reflexionen zentralen Stelle voll erschließen will. Der 
Vergleich, mit dem Pope seine Gedanken zu verdeutlichen versucht, hat es nicht allzu 
schwierig gemacht, die Verse auf ihre mutmaßliche Quelle zurückzuverfolgen, ist er 
doch keineswegs originell und mehrfach in der philosophischen Literatur anzutreffen. 
Unter den bisherigen Interpretationen verdienen die von Courthope-Elwin und die 
von Mack eine genauere Untersuchung. 

Im. ersten Falle’ wurde der für die Theodizee des achtzehnten Jahrhunderts bedeut- 
same englische Moral- und Religionsphilosoph Samuel Clarke (1675—1729) heran- 
gezogen, in dessen Discourse concerning the Unchangeable Obligations of Natural 
Religion, and the Truth and Certainty of of the Christian Revelation (1708) sich in der 
Tat eine verblüffende Parallele findet, die als „background“ für Pope bisher noch nicht 
voll zitiert worden ist: 

The principal thing that can, with any colour of Reason, seem to countenance the 


2 II, 53ff. 

s II, 130ff. 

4 Vgl. dazu auch die Einleitung von Mac, p. XXXVIIIE. 

5 ]I, 203—210. 

6 II, 211—215. 

7 The Works of Alexander Pope, ed. Courthope-Elwin, London, 1871, vol. II, p. 392. 
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Opinion of those who deny the natural and eternal differer 
Mr. Hobbes’s false Reasonings, I shall hereafter consider b; elve 
culiy there may sometimes be, to define exactly the bounds of right and wrong: t 
= variety of Opinions, that have obtained even among understandig and learned Mean 
concerning certain Questions of just and unjust, especially in political Matters; and | 
the many contrary Laws that have been made in divers Ages and in different Coun- j 
tries, concerning these Matters. But as, in Painting, two very different Colours, by j 
diluting each other very slowly and gradually, may from the highest intenseness in. 
either extreme, terminate in the midst insensibly, and run into the other, that it shall | 
not be possible even for a skilful Eye to determine exactly where the one ends, andthe 
other begins; and yet the Colours may really differ as much, as can be, not in degree 
only but entirely in kind, as red and blue, or white and black: So, though it may per- 
haps be very difficult in some nice and perplext Cases (which yet are very far from 
occuring frequently), to define exactly the Bounds of Right and Wrong, Just and Un- 
just; and there may be some latitude in the judgment of different Men, and the Laws 
of divers Nations; yet Right and Wrong are nevertheless in themselves totally and 
essentially different; even altogether as much as White and Black, Light and Dark- 
ness®. | 

Der Hinweis auf Thomas Hobbes (1588—1679) in dieser Darlegung ist sehr auf- 

schlußreich, aber keineswegs ungewöhnlich. Man begegnet hier der für die Philoso- 
phiegeschichte geläufigen Erscheinung, daß sich die Gedankenbildung einer ganzen 
Reihe von englischen Moralphilosophen des späten siebzehnten und frühen achtzehn- 
ten Jahrhunderts im Widerspruch zur Morallehre von Hobbes vollzog. Hobbes hatte 
bekanntlich in utilitaristischer Weise moralisch verbindliche Vorschriften von den 
jeweiligen staatspolitischen Gegebenheiten abhängig gemact. Das kommt etwa im 
Leviathan (1651) in folgender Feststellung zum Ausdruck: 
But whatsoever is the object of any mans Appetite or Desire; that is it, which he for his 
part calleth Good: And the object of his Hate, and Aversion, Evill; And of his Con- 
tempt, Vile and Inconsiderable. For these words of Good, Evill, and Contemptible, 
are ever used with relation to the person that useth them: There being nothing simply 
and absolutely so, nor any common Rule of Good and Evill, to be taken from the 
nature of the objects themselves; but from the Person of the man (where there is no 
Common-wealth); or, (in a Common-wealth,) from the Person that representeth it; 
or from an Arbitrator or Judge, whom men disagreeing shall by consent set up, and 
make his sentence the Rule thereof?. 

Pope hat ohne Zweifel von diesen philosophischen Kontroversen Kenntnis gehabt, 
denn die ersten Verse der Polemik sind bei dieser Sachlage mit hoher Wahrscheinlich- 
keit auf Hobbes gemünzt. Die Frage bleibt, mit wem er sich in seiner eigentlichen 
Stellungnahme identifizierte. Gegenüber Samuel Clarke ist von Maynard Mack ein 
anderer Vorschlag gemacht worden. Nach seiner Darstellung folgt Pope hier den 
Cambridge Platonists, und zum Beweis wird der Treatise concerning Eternal and 
Immutable Morality von Ralph Cudworth (1617—1688) angeführt, der 1731 von 
Bischof Chandler posthum ediert und nachweislich von Pope gelesen wurde!!. Darin 
heißt es: 

Wherefore in the first Place, it is a thing which we shall very easily demonstrate, 
That Moral Good and Evil, Just and Unjust, Honest and Dishonest (if they be not 
meer Names without Signification, or Names for nothing else, but Willed and Com- 
manded, but have a Reality in Respect of the Persons obliged to do and avoid them) 


v 


® Op. eit., London, 1732, achte Aufl., p. 183f. 

® Op. cit., ch. 6 (ed. A. D. Linsay, London, 1953, p. 24). 

‘ Über Hobbes und den Essay on Man unterrichtet die Einleitung von Mack; vgl. 
außerden: die Charakteristik des „Naturzustandes“ in der dritten Epistel. 

4 Vgl. Appendix A der Ausgabe von Mack, p. 169. 
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f cannot possibly be arbitrary things, made by Will without Nature; because it is Uni- 
 versally true, That things are what they are, not by Will but by Nature. As for 
Example, Things are White by Whiteness, and Black by Blackness, Triangular by 
' Triangularity, and Round by Rotundity, Like by Likeness, and Equal by Equality, 
' that is, by such certain Natures of their own. Neither can Omnipotence itself (to 
speak with Reverence) by meer Will make a Thing White or Black without Whiteness 
and Blackness; that is, without such certain Natures .... Omnipotent Will cannot make 
Things Like or Equal to one another, without the Natures of Likeness and Equality. 
The Reason whereof is plain, because all these Things imply a manifest Contradiction; 
That things should be what they are not. And this is a Truth fundamentally Necessary 
to all Knowledge, that Contradictories cannot be true: For otherwise, nothing would 
- be certainly true or false!?. 


Cudworths Hauptwerk The True Intellectual System of the Universe (1678) läßt | 


keinen Zweifel darüber, daß diese Ansichten in Gegnerschaft zu Hobbes konzipiert 
wurden!3, Darüber hinaus polemisiert er in der eben angeführten Abhandlung auch 
gegen nicht näher genannte Theologen, die Gut und Böse vom Willen Gottes ab- 
hängig machen!*. Damit zeichnen sich zunächst die Fronten ziemlich klar ab, und man 
wird, was die bloße Wortprägung des Vergleichs bei Pope angeht, nichts dagegen ein- 
zuwenden haben, daß Clarke und Cudworth als mögliche Quellen bezeichnet werden, 
wobei die Parallele zu Clarke ohne Zweifel enger ist. 

Indessen handelt es sich bei Pope nicht nur um einen Vergleich mit der Malerei, 
sondern um die bedeutsame Frage, woher der Mensch die Gewißheit für die Existenz 
des sittlich Guten und des sittlih Bösen nehmen kann. Um die Gegenposition als 
unzutreffend und unhaltbar hinstellen zu können, muß Pope eine überzeugende Quelle 
für diese Gewißheit anführen. Das geschieht mit dem Vers: „Ask your own heart, 
and nothing is so plain.“ Mit ihm beginnen die Schwierigkeiten der Interpretation. 
Was heißt: „your own heart“, und wie ist diese Formulierung im Hinblick auf Cud- 
worth und Clarke zu verstehen? 

Welche Kunstgriffe der philosophischen Gedankenführung und der dichterischen 
Gestaltung Pope hier angewendet hat, wird deutlich, wenn man auf das Argument 
der zweiten Epistel zurückgreift. Dort faßt Pope den vierten Abschnitt, aus dem die 
fraglichen Verse stammen, in folgender Weise zusammen: „Virtue and Vice joined in 


12 Op cit., London, 1731, pp. 13—15. 

13 Der Untertitel des Werkes zeigt, daß das Ganze gegen Hobbes gerichtet war, ob- 
wohl Cudworth in seinem Treatise auch dessen vermeintliche Vorgänger in der An- 
tike mit einbezog. Man vgl. etwa folgende Erwiderung auf die Behauptung der 
„atheistischen Philosophie“: „That private judgment of good and evil is contradic- 
tious to civil sovereignty, and a body politick, this being one artificial man, that 
must be all governed by one reason and will. But conscience is private judgment 
of good and evil, lawful and unlawful etc. To which we reply, the principles of 
these atheistic politicians, that unavoidably introduce private judgment of good 
and evil, such as is absolutely inconsistent with civil sovereignty; there being, 
according to them, nothing in nature of a publick or common good, nothing of 
duty or obligation, but all private appetite and utility, of which also every man 
is judge for himself.“ (The True Intellectual System of the Universe, 2. Aufl., 
London, 1743, p. 898.) 

14 Vgl. op. cit., Book I, ch. iii; außerdem die nicht besonders aufschlußreiche Bonner 
Diss. (1935) von Joseph Beyer, Ralph Cudworth als Ethiker, Staatsphilosoph und 
Aesthetiker, p. 25. Besser zur allgemeinen Information ist James Martineau, Types 
of Eihical Theory, Oxford, 1889, vol. II, pp. 427ff. Die neueste Darstellung ist 
J. A. Passmore, Ralph Cudworth: An Interpretation, Cambridge, 1951, pp. 40—50. 
William Robert Scott, An Introduction to Cudworth’s Treatise concerning Eternal 
and Immutable Morality ..., London, 1891, war mir nicht zugänglich. 
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What shall divide? The God within the mind, se E m | 

- bedarf keines weiteren Beweises. Dagegen ergibt sich ein Widerspruc, wenn man die | 
er Zusammenfassung auf „your own heart“ bezieht. Es scheint, als stehen sich hier die j 
“ Auffassung einer rational zu begründenden Gewißheit und die Auffassung ein | 


e emotional zu begründenden Gewißheit gegenüber, ohne daß der Leser eine Auf- 
nr klärung über den Widerspruch erhielte. Als erste Erklärung wäre die Annahme einer 
nachlässigen Wortwahl möglich. Aber das trifft kaum zu‘ wenige Dichter gingen so 

sorgfältig mit dem einzelnen Wort um wie Pope, und wenige Dichter waren wie er 

fähig, ihre gedankliche Intention sprachlich zu realisieren. Auch der Verszwang schei- 
det als Erklärung aus, denn Pope hätte, ohne mit dem Versmaß in Schwierigkeit zu 

geraten, „your own mınd“ schreiben können. Und das hätte dann genau dem Argu- 
ment und den voraufgegangenen Versen entsprochen. N 

Man kann nicht umhin: es muß eine Absicht Popes in dieser Wortwahl liegen. Man 
wird sie in der Weise interpretieren dürfen, daß er, um seine eignen Ausdrücke zu 
benützen, „reason“ und „heart“ einander zuordnen und so die Auffassungen von einer 
rationalen und einer emotionalen Gewißheit höchster sittlicher Werte verschmelzen 
wollte. Aber warum? 

Die Antwort ergibt sich aus der Philosophiegeschichte und aus Popes allgemeiner 
Verfahrensweise bei der Abfassung des Essay on Man. Es wurde bereits darauf hin- 
gewiesen, daß Clarke und Cudworth in einer Frontstellung zu Hobbes zu sehen sind. 
Diese Gegnerschaft gegen eine relativierende, utilitaristische Morallehre machte es 
für sie notwendig, den Nachweis für die absolute Existenz sittlicher Normen mit 
großer Genauigkeit zu führen. Folgt man den beiden Philosophen auf ihrem Beweis- 
gang, so wird deutlich, daß sich in ihnen eine Möglichkeit der Reaktion auf Hobbes 
ausgebildet hat: der Versuch, die Ethik rational zu begründen. Obwohl Clarke nicht 
die gleiche Sorgfalt auf diesen Nachweis verwendet wie Cudworth, wird man seine 
vornehmliche Orientierung an den rationalen Fähigkeiten des Menschen doch aus 
folgender Stelle entnehmen dürfen: 

.... that the same Reason of Things, with regard to which the will of God always 
and necessarily Does determine it self to act in constant conformity to the eternal 
Rules of Justice, Equity, Goodness, and Truth; ought also constantly to determine 
the Wills of all Subordinate Rational Beings, to govern all Their Actions by the same 
Rules; is very evident. For, as 'tis absolutely impossible in Nature, that God should 
be deceived by any Errour, or influenced by any wrong Affection: So ’tis very un- 
reasonable and blame-worthy in Practice, that any Intelligent Creatures, whom God 
has made so far like unto himself, as to endue them with those excellent Faculties of 
Reason and Will, whereby they are enabled to distinguish Good from Evil, and to 
chuse the one and refuse the other; should either negligently suffer themselves to be 
imposed upon and deceived in Matters of Good and Evil, Right and Wrong; or wil- 
fully and perversely allow themselves to be over-ruled by absurd Passions, and corrupt 
or partial Affections, to act contrary to what they know is Fit to be done. Which two 
Things, viz. negligent Misunderstanding and wilful Passions or Lusts, are, as I said, 
the only Causes which can make a reasonable Creature act contrary to Reason, that 
is, contrary to the eternal Rules of Justice, Equity, Righteousness and Truth ... For 
originally and in reality, 'tis natural and (morally speaking) necessary, that the Will 
should be determined in every Action by the Reason of the Thing, and the Right of 


the Case; as 'tis natural and (absolutely speaking) necessary, that the Understanding 
should submit to a demonstrated Truth!®. 


15 Op. cit., p. 52. 
18 Op. cit., pp. 186—188. 
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Legte Clarke bereits einen solchen Nachruk auf die „excellent Faculty of reason, 


by which intelligent creatures are enabled to distinguish Good from Evil,“ so wid- 


% 


h mete Cudworth den größten Teil seiner Abhandlung dem Beweis, daß sittliche Grund- 


sätze ebenso wie mathematische Wahrheiten erkennbar sind und die gleiche strenge 


F Gültigkeit haben!?. Sie hängen nach seiner Auffassung, die sich natürlicher Weise aus 


dem spezifischen Platonismus der Schule ergibt, nicht von dem wandelbaren mensch- 
lichen Geiste ab, sondern haben ihre Quelle im göttlichen Geiste, der als Intelligenz 
konzipiert wird. Der menschliche Geist findet sich in ihrem Besitze vor; sie sind dem 
Menscher eingeboren und nicht auf empirische Weise entstanden. Immer wieder weist 
Cudworth darauf hin, daß der Mensch eine „superior Power of Intellection and 
Knowledge of a different Nature from the Sense“ besitze, dessen Gegenstand, the 


- Eternal and Immutable Essences and Natures of Things, and their Uncangeable 


Relations to one another“ sind. So führt er aus: 

... the Intelligible Natures and Essences of Things are neither Arbitrary nor 
Phantastical, that is, neither alterable by any Will whatsoever, nor changeable by 
Opinion; and therefore every Thing is Necessarily and Immutably to Science and 
Knowledge what it is, whether Absolutely, or Relatively, to all Minds and Intellects 
in the World. So that if Moral Good and Evil, Just and Unjust, signify any Reality, 
either Absolute or Relative, in the Things so denominated, as they must have some 
certain Natures, which are the Actions or Souls of Men!®, they are neither Alterable 
by meer Will nor Opinion!®.“ 

Damit prägt sich in Clarke und in Cudworth eindeutig eine rationalistische Ein- 
stellung zu dieser Grundfrage der Morallehre aus, und der Intuitionismus, durch den 
Cudworth für die Philosophiegeschichte charakterisiert wird, läßt sich nur in dieser 
Weise deuten. Die Position zeichnet sich noch klarer ab, wenn man ihr die zweite 
mögliche Reaktion auf Hobbes gegenüberstellt. Sie ist bereits in Richard Cumberland 
(1631—1718) angelegt?°, der verschiedene später auseinanderstrebende Richtungen 
der englischen Moralphilosophie noch in sich vereinigt?!. Ihre volle Ausgestaltung er- 
fährt sie später in den moralphilosophischen Schriften von Shaftesbury (1671—1713) 
und Francis Hutcheson (1694—1747), mit denen die Lehre vom „moral sense“ in das 
Gedankengut des achtzehnten Jahrhunderts Eingang findet??. Shaftesburys Lehre 


17 Vgl. Treatise, p. 283f. 

18 Dies ist im Zusammenhang von Cudworths Auffassung zu sehen, daß die Auf- 
nahme von sense impressions passiv vor sich geht, wogegen die Erkenntnis der 
„Truth and Reality of Things“ durch eine Tätigkeit der „Seele“ (als Synonym für 
die kognitive Fähigkeit des Menschen) zustande kommt. Man kann dafür Treatise, 
pp. 286—288, heranziehen, wobei zu beachten ist, daß das ganze Argument den 
ratıonalistischen Intuitionismus seiner Philosophie unterstreicht. Wie die Ab- 
handlung zeigt, besteht für ihn der Gegensatz nicht etwa zwischen der „Erkennt- 
nis“ und einem „more inward vital principle“, sondern zwischen gewissen natür- 
lichen, dem Wesen der Dinge entsprechenden und darauf hingeordneten Vorr 
stellungen und anderen, dem Menschen „willkürlich“ eingeprägten Konzeptionen. 
In diesem Sinne sind auch die grammatisch schwierigen Stellen zu interpretieren. 

1 Op. cit., p. 288f. 

20 Vgl. De legibus naturae disquisitio philosophica, in qua earum forma, summa ca- 
pita, ordo, promulgatio, & obligatio e rerum natura investigantur; quinetiam ele- 
menta philosophiae Hobbianae, cum moralis tum civilis, considerantur & refutan- 
tur, London, 1672, I, $ xxxi, p. 5öf. Weiterhin: Frank Chapman Sharp, „The 
Ethical System of Richard Cumberland and Its Place in the History of British 
Ethics“, Mind, N. S. vol. 22, 1912, pp. 371—398. 

21 Einen gewissen rationalistischen Zug, der auch bei Shaftesbury nachweisbar ist, 
leitet Sharp, op. cit., von Cumberland her. 

22 Vgl. hier vor allem: Cecil A. Moore, „Shaftesbury and the Ethical Poets in Eng- 
land, 1700—1760*, PMLA, vol. 31, 1916, pp. 264—325 (Abdruck in: Moore, Back- 
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ebenso zuverlässig führt wie der ästhetische S n | 
reichend geläufig und bedarf keiner weiteren Erläuterung. Es ge d 
liegende Fragestellung, den Gegensatz zu Cudworth festzuhalten, der in der uf- 


fassung einer emotionalen Grundlage für die Bildung moralischer Urteile zum Aus- | 


druck kommt. 


konnte. In An Enquiry cgncerning Virtue, or Merit (1699) führt Shaftesbury aus: 


Sense of Right and Wrong therefore being as natural to us as Natural Affection 
itself, and being a first principle in our Constitution and Make; there is no specu- 


Schon die folgende Stelle gibt darüber Aufschluß, was Pope für seine spezifische 
Gedankenbildung aus den ihm wohlbekannten Schriften Shaftesburys?® entnehmen 


| 
| 
) 
N 
| 
| 
| 
| 


lative Opinion, Persuasion or Belief, which is capable immediately or directly to 1 


exclude or destroy it. That which is of original and pure Nature, nothing beside con- 
trary Habit and Custom (a second Nature) is able to displace. And this Affection 
being an original one of earliest rise in the Soul or affectionate Part; nothing beside 
contrary Affection, by frequent check and controul, can operate upon it, so as either 
to diminish it in part, or destroy it in the whole®*. 


Indessen wird man noch weitergehen und auf eine andere Stelle hinweisen dürfen, 
die Pope unmittelbar als Vorlage für den Vers: „Ask your own heart, and nothing is 
so plain“, gedient haben könnte — eine Stelle, in der das Wort „heart“ im nämlichen 
Sinn von Shaftesbury benutzt wird. Sie entstammt der gleichen Schrift: 


The Mind, which is the Spectator or Auditor of other Minds, cannot be without 
its Eye and Ear; so as to discern Proportion, distinguish Sound, and scan each Sen- 
timent or Thought which comes before it... Now as in the sensible kind of Objects, 
the Species or Images of Bodys, Colours, and Sounds, are perpetually moving before 
our Eyes, and acting on our Senses, even when we sleep; so in the moral and intellec- 
tual kind, the Forms and Images of Things are no less active and incumbent on the 
Mind, at all Seasons, and even when the real Objects themselves are absent. 


In these vagrant Characters or Pictures of Manners, which the mind of necessity 
figures to it-self, and carrys still about with it, the Heart cannot possibly remain 
neutral; but constantly takes part one way or other. However false and corrupt it 
be within it-self, it finds the difference, as to Beauty and Comeliness, between one 
Heart and another, one Turn of Affection, one Behaviour, one Sentiment and another; 
and accordingly, in all disinterested Cases, must approve in some measure of what is 
natural and honest, and disapprove what is dishonest and corrupt®. 


Hier zeigt sich bei Shaftesbury dieselbe Antwort, die auch Pope für die Frage nach 
Quelle und Herkunft moralischer Urteile bereithält. Wenn man die Verknüpfung der 
ethischen mit der ästhetischen Sphäre als spezifische Gedankenbildung Shaftesburys 
absondert, so bleibt, um Kants Worte zu gebrauchen, die Auffassung von einem „un- 
auflöslichen Gefühl des Guten“ als letzte Instanz für das ethische Verhalten des 


grounds of English Literature, 1700—1760, Minneapolis, 1953, pp. 3—52); weiter- 
hin: William E. Alderman, „The Significance of Shaftesbury in English Specu- 
lation“, PMLA, vol. 38, 1923, pp. 175—195; ders., „Shaftesbury and the Doctrine 
of Moral Sense in the Eighteenth Century“, PMLA, vol. 46, 1931, pp. 1087—1094. 
?® Mack, op. cit., pp. XXVIL f., XXXI, XL, und Dunciad (ed. James R. Sutherland, 
London, 1953, 2. Aufl., p. 389f.) zeigt, daß Pope mit Shaftesburys Ethik vertraut 


war. Der hier aufgezeigte Zusammenhang wird nicht durch Dunciad, IV, 650 (op. 


eit., p. 409) widerlegt, denn dort handelt es sich um ein anderes Problem. 
21 An Inquiry concerning Virtue, or Merit, in: Characteristicks of Men, Manners, 
Opinions, Times, London, 1732, 5. Aufl., vol. II, p. 44. 


®® Ibid., p.29f. Der unmittelbar folgende Abschnitt zeigt den „rationalistischen“ Ein- 
fluß Cumberlands. 
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E Menschen. Man würde aber sicherlich fehlgehen, wenn man aus dieser Überein- 


ee 


stiminung Popes mit Shaftesbury den Schluß ableitet, er habe sich in seinem Essay 
on Man auf die Seite der „moral sense“-Theoretiker gestellt. Dagegen sprechen ein- 
wandfrei die Anklänge an Cudworth und Clarke, mit denen die rationalistische 
Moraltheorie ebenfalls gegenwärtig ist. Man muß also von einer Überlagerung, wenn 
nicht Verschmelzung von gegensätzlichen Auffassungen. in der dichterischen Gestal- 
tung sprechen. Dafür gibt es mehrere Erklärungen. Zunächst mag Pope empfunden 
haben, daß er bei einer wiederholt vorgebrachten Skepsis gegenüber den rationalen 
Fähigkeiten des Menschen?” in einem Lehrgedicht, das sich die Entwicklung eines 
„ethischen Systems“ zum Ziele gesetzt hatte, nicht uneingeschränkt den rationalisti- 


‚, schen Standpunkt gegenüber der Grundfrage aller Ethik vertreten konnte. Sodann 


dürfte die Einbeziehung widersprüchlicher Lehrmeinungen aus dem eklektischen und - 


synkretistischen Verfahren zu begreifen sein, das Pope selbst als Absicht und Vorzug 
bezeichnet: „If I could flatter myself that this Essay has any merit, it is in steering 
beiwixt the extremes of doctrines seemingly opposite ...“?® Hat man bisher ange- 
nommen, daß diese Selbstcharakteristik nur auf die große Linie des Essay on Man 
zutreffe2?, so läßt Popes Behandlung dieses ethischen Problems erkennen, daß seine 
grundsätzliche Einstellung ein subtiles Vorgehen zur Folge hatte, das sich auch in 
Einzelzügen offenbart. Für den Literarhistoriker wird dabei an einem übersichtlichen 
und eindringlichen Beispiel deutlich, mit welchen Umbildungen und Verschränkun- 
gen philosophischen Gedankengutes im Lehrgedicht des achtzehnten Jahrhunderts zu 
rechnen ist, das auf Schritt und Tritt aus überlieferten Bausteinen neue Gedanken- 


gefüge schuf. 
Bernhard Fabian (Marburg) 


280 Untersuchung über die Deutlichkeit der Grundsätze der natürlichen Theologie und 
der Moral (1764), Vierte Betrachtung, $ 2 (Kleine Schriften ..., ed. J. H. v. Kirch- 
mann, Berlin, 1870, vol. I, p. 93). Es handelt sich natürlich um einen vorkritischen 
Standpunkt Kants. 

2: Vgl. etwa die bekannte Stelle II, 1—18. 

28 „The Design“, op. cit., p. 7. 

2 Vgl. vor allem Mack, op. cit., p. XL. 
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Peter Wapnewski, Wolframs Parzival. Studien zur Religiosität und Form 
(Germ. Bibl. hg. v. R. Kienast u. R. v. Kienle, 3. Reihe). Heidelberg, C. Winter 1955. 
203 S. 18.— DM, geb. 21.— DM. 

Sicherlich bleibt dem Wolframschen Parzival immer etwas von der Unerschöpf- 
barkeit des großen Kunstwerks, das wieder und wieder andere Tiefen ahnen läßt. In 
dichter Folge haben sich Bücher und Arbeiten der jüngsten Zeit um seine Deutung 
bemüht, und wie weit gehen trotz allem die Auffassungen auch heute noch aus- 
einander! Das könnte entmutigend scheinen, und doch treibt gerade dies zu immer 
neuem Sucen, aus der Hoffnung, daß wir dennoch vorwärts kommen. Methodische 
Fehler und Irrtümer lassen sich ja doch feststellen und berichtigen, die Ergebnisse 
und Beobachtungen, die bisher gefunden sind, müssen helfen, wenn wir sie sorg- 
fältig sammeln und verwerten, und bei selbstloser Versenkung in die Dichtung und 
ihre Bedingungen muß gemeinsames Bemühen die Wege finden lassen, die zu bes- 
serem Verständnis führen. Diese Zuversicht können die klugen und vorsichtigen 
Untersuchungen Wapnewskis wohl bestärken, selbst wenn auch ihnen gegenüber 
in der einen oder anderen Frage verschiedene Meinungen möglich bleiben. Unter 
Verwertung der gesamten Forschung will er an erster Stelle den Text selbst be- 
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fragen und zu Worte kommen lassen, sucht a} : 
gut, das dem Dichter aus dem geistigen Besitz der 2 Ve 
ihn bewegen mochte. , zr 7 re 
Schon Hermann Schneider hatte dargetan, daß die Eingangsverse des Parzival 
und den mittelalterlichen Hörer an den Prolog des Gregorius erinnern müßten, | 
» auch mit solchem Nachdruck vor dem zwivel warnt. Bei Hartmann ist das das Ver- | 
seh zweifeln des Sünders daran, daß er noch an die Gnade Gottes denken dürfe. Esist 
a ‚die große Lehre, die seine Dichtung geben soll, daß kein Fall so tief sei, aus dem = 
der Reuige nicht durch Gott gerettet, ja selbst in lichte Höhe erhoben werden könne. | 
\ 
| 


Aber W. hat Recht damit, daß man darum den zwivel Wolframs doch nicht als 
desperatio in diesem Sinn oder dieser Form und damit als etwas Parzival gar nicht 
Betreffendes zu nehmen braucht. Es ist eben nicht so, daß das Wort verschiedene, 
von einander zu trennende Bedeutungen hätte, und der Anklang also eine Ent- 
scheidung für eine von ihnen gegen eine andere enthalten müsse, sondern es ist die 1 
"Gesamtbezeichnung für eine Haltung, die sich nach Formen, Stärke und Beziehung 
sehr verschieden zeigen kann. Es ist das Ermangeln und Verlustiggehen der Sicher- 
heit und die Erschütterung des Glaubens und Vertrauens, die bis zur vollen Ab- 
kehr gehen kannt. Anders als bei Gregorius, der nicht ernstlich vom religiösen zwivel 
angefochten wird, macht das mit dem Wiederfinden und wirklichen Erkennen 
Gottes unter seiner helfenden Führung im Parzival die innere Handlung aus. Von 
einem Anti-Gregorius sollte man freilich doch nicht sprechen. Gehalt und Anliegen 
der Werke sind dafür trotz mancher vergleichbarer Einzelheiten, die W. aufweist, 
zu verschieden. 

Das 2. Kapitel zeigt, ohne die Unterschiede zu verkennen, auffällige Ähnlich- 
keiten und Entsprechungen im Brief des Jakobus, weiter, nicht so eindrüclich, in 
der gemeinhin zu seiner Erklärung herangezogenen apokryphen Schrift vom Hirten 
des Hermas und namentlich im 1. Johannesbrief, dessen Geist schon Gottfried Weber 
im 9. Buch des Parzival aufgewiesen hatte. Der Schluß ist glaubhaft, daß Wolfram von 
den biblischen Schriften wesentliche Anregungen gekommen sind. Anderseits legt ein 
späteres Kapitel dar, daß kein Grund bestehe, im Denken Wolframs einen un- 
mittelbaren Einfluß orientalisch-manichäisch-gnostischer Strömungen anzunehmen, 
auch wenn einzelne Elemente, ohne daß es ihm bewußt war, solche Herkunft haben 
können. Der guote man, wie Trevrizent 6 mal genannt wird, ist nicht der homo 
bonus der Katharer, und die Haltung im 9. Buh mit dem Nachdruck auf der 
triuwe wie der Sinn des Werkes steht im Gegensatz zum Gnostizismus. Wohl aber ge- 
hört Wolfram mit den unkirchlichen Zügen wie mit der unmittelbaren Befruchtung 
durch das Bibelwort in die große Zeitbewegung der nach Erneuerung suchenden 
Laienreligiosität. 

Im Mittelpunkt der neueren Wolframforschung steht die Frage nach der Schuld 
Parzivals und damit nach der Bedeutung, die seinem Versagen auf der Gralsburg 
zuzumessen ist. W. sucht die Deutung in der Sündenlehre Augustins, auf die Fr. 
Maurer in seinem Buche Leid (Bern-München 1951) schon so nachdrücklich hinge- 
wiesen hat. Die Schuld am Tod der Mutter, deren Leid ihn nicht hat zurückhalten 
können, und das Erschlagen Ithers um seiner Rüstung willen nimmt er im Einklang mit 
den Worten Trevrizents (499,20) als zwuo gröze sünde. Dagegen das Unterlassen der 
Frage ist ihm keine Sünde, die man als Schuld im sittlichen Sinne, als der eigenen 
Verantwortung unterstehend, auf die gleiche Ebene stellen könne. Mitleid dürfe Par- 
zival nicht abgesprochen werden — das ist sicher richtig — die Einsicht aber, die 
ihn zur Frage hätte führen müssen, sei ihm verschlossen gewesen, er habe nicht ge- 
glaubt, verkehrt zu handeln. Nur aus Augustin sei das Verständnis zu gewinnen. Aus 
den Sünden, die im freien Willen ihren Ursprung haben, folgen nach ihm als Sünden- 
strafe, als mystisches Strafverhängnis, Sünden, die vom Willen unabhängig und doch 


1 Genaueres bei H. Hempel, Der zwivel bei Wolfram und anderwärts, Erbe der Ver- 
gangenheit, Festgabe für K. Helm (Tübingen 1951), 157. 
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als Schuld zu rechnen sind. Aus der erstmals begangenen Sünde, die nicht getilgt ist, 
aus dem Reatstatus, ergibt sich mit der Gottentfremdung die geistige Unordnung, die 
' caecitas cordis, die den falschen Gebrauch der Sinne, das Nichtrichtighandeln zur 
Folge hat. Nur die Gnade Gottes kann den Sünder wieder erwecken, der sich durch 
werktätige Bußreue reinigen muß. 

Diese Erklärung, von der ich nur eben die Hauptpunkte andeuten kann, ist von W. 
sehr klar und fein durchgeführt und scheint, so wie er sie am Texte darlegt, ganz mit 
der Darstellung Wolframs aufzugehen. Dennoch bleibt mir der Eindruck, daß die 
Dichtung damit doch zu augustinisch, zu theologisch genommen ist. Es ist in der 
deutschen Dichtung anders als bei Chrestien nirgends angedeutet, daß ein Unver- 
mögen Parzivals zum richtigen Handeln auf der Gralsburg aus dem Sündenstand her- 

-  vorgehe. Sicher ist es für Wolfram im Unterschied von Andern bezeichnend, daß er 
Wesentliches unberedet nur aus dem inneren Zusammenhang entnehmen läßt, und 
daß gerade diese Hintergründigkeit der Deutung so weite Möglichkeiten läßt. Dennoch 
kann ich mir nicht denken, daß er etwas, was für das Verständnis so entscheidend 
wäre, völlig übergangen hätte, wo doch eben das Religiöse so ausführlich behandelt 
wird. Wenn er die Hinweise Chrestiens getilgt hat, weist das zusammen mit den 
anderen Änderungen darauf hin, daß er die Handlung anders aufgefaßt hat. 

Nach W. soll der falsche Gebrauch der Sinne, der aus dem Reatzustand folgt, sich 
schon beim Auszug Parzivals im allzu wörtlichen Befolgen sinngemäß zu verwertender 
Ratschläge zeigen, worin wir eben schon den Vorläufer für die äußerliche Befolgung 
der Gurnemanzschen Lehre haben. Die sinnwidrige äußerliche Auffassung von etwas 
Geistiggemeintem finden wir aber ganz entsprechend auch schon, ehe er die erste 
Schuld auf sich geladen hat, als der Knabe die Ritter wegen ihrer glänzenden Rü- 
stung für Gott hält: der Sündenstand ist also nicht zur Erklärung solchen Verhal- 
tens nötig. Die beiden ersten Verschuldungen, die nicht wieder gut zu machen sind, 
scheinen mir im Kern mit dem folgenschweren Fehl auf der Gralsburg von gleicher 
Art. Niemand wird es Parzival absprechen wollen, daß er seiner Mutter zugetan war. 
Wenn er dennoc seinen Trieb in die Welt hinaus über die Rücksicht auf das Leid 
der Mutter siegen läßt, so ist es nichts Anderes, wenn er vor Anfortas die Sorge, 
seinem Ruf zu schaden der Regung des Mitleids überordnet. Es geht ja nicht in welt- 
fremder Grobheit einfach um Gut oder Schlecht, sondern darum, ob das Empfinden 
mit den Mitmenschen die Führung erhält. Daß er es in seinem Verhalten am Er- 
barmen habe fehlen lassen, halten ihm Sigune und Cundri mit allem Nachdruck vor 
(natürlich mit der übersteigernden Einseitigkeit einer jeden Scheltrede), und es ent- 
spricht kaum dem Stil mittelalterlicher Dichtung, daß wir solche Äußerungen, die un- 
widersprochen bleiben, nur als unzutreffende persönliche Meinungen der Betreffen- 
den zu werten hätten: sie wirken vielmehr als Erläuterungen, die uns der Dichter 
alsbald nach dem Geschehen aus ihrem Munde gibt. Aber auch Trevrizent spricht 
nicht bloß von der Einsicht, die Parzival bei seinem Schweigen verschlossen war, 
sondern auch von der friuwe, der compassio, die er nicht gezeigt hat. Sünde ist Tor- 
heit, und so spricht er auch vorher, als ihm die Person des Gralbesuchers noch unbe- 
kannt ist, und er von seinem „Reatzustand“ also noch nichts weiß, schon ebenso zu- 
gleich ven seiner tumpheit und der Sünde, mit der er sich dadurch beladen habe, daß 
der kumber des Gastgebers ihn nicht zur Frage führte (473, 13ff}. Wie schwer seine 
Verschuldung Parzival selbst, als er zur Einsicht gekommen ist, auf der Seele lastet, 
spricht mit aller Kraft aus der Darstellung der Dichtung, wenn das Geständnis, das 
er längst hätte geben müssen, sich ihm erst ganz spät und zögernd, von Scham ge- 
hemmt, entringt. Der Ausruf Trevrizents: neve, waz sagestu nuo? bekundet es, wie 
tief es ihn bewegt, und so will er sich in herzlicher Klage mit ihm verbinden. Zu 
helfen aber ist seine Aufgabe, innerlich zu helfen. Auch dem Reuigen gegenüber muß 
er es als Sünde nehmen, als Sünde, die den andern lastenden Sünden zuzuordnen 
ist. Die sünde lä bi den andern sten (501,4); wie beim Tod der Mutter und beim Tode 
Ithers ist auch hier keine Möglichkeit zur Wiedergutmachung sichtbar, auf die er 
Parzival verweisen könnte. In ihm mit „katechisierenden und informierenden Aus» 


sich der Reueschmerz über die asse 

dieser Lage blieb es ihm nur noch übrig, ihm zu einem Neuanfang zu helfen. Dem 
"Mitgefühl, das er doch in sich spürte, hatte Parzival nicht sein Recht gege je; 
‚dann, innerlich verwandelt, durch die Beru 


- - 


FR fung Gottes die Frage noch einmal tun 
0 darf, ist es deutlich, daß nur tiefes Mitleid ihn erfüllt. Weil er innerlich den Be- | 
er dingungen entspricht, darf er in der Hoffnung auf die Gnade Gottes fragen, obwohl 
Br er von der Bedeutung der Frage weiß. Pr 
Wie es nach dem ersten Fehlschlag doch zur Erlösung kommen kann, wie Parzival 
zum Ziel seines Strebens erhoben werden kann, ist eine Grundfrage der Parzival- 
deutung. Für G. Weber hängt am Wandel der Gralprämissen die Deutung der Dich- } 
tung auf den Fortschritt von augustinishem zu thomistisch geartetem Denken. In 
_fruchtbarer Auseinandersetzung mit ihm kommt W. zu dem Ergebnis, nıcht die Vor- 
aussetzungen im Gral hätten sich gewandelt, sondern die in dem Gralsuchenden, in | 
Parzival. Dessen zum Zeichen sei die starre Bedingung der Einmaligkeit aufgehoben 
(S. 131). Niemals sei es die Meinung der Dichtung gewesen, daß das Ringen um den 
Gral von der Berufung ausschließe (auch in den Worten Trevrizents 798, 24ff. wird ja | 
| 
| 
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nur gesagt, bisher sei es nicht vorgekommen, daß ein Streben zum Erfolge habe führen 
können). Im Sinne Wolframs sei es immer so gewesen, daß Berufung und Streben 
zusammen gehörten. Den in diesem Zusammenhang so viel erörterten Dreißiger 798, 

in dem Trevrizent sich der Lüge beschuldigt, will W. mit beachtlichen Gründen als 
nachträglichen Einschub Wolframs erklären. Es ist nicht zu leugnen, daß keine Inter- 
pretation befriedigend mit ihm feriig geworden ist. 

Auf andere Fragen, die W. behandelt, kann ich hier nicht eingehen. Das bisher 
von mir noch kaum berührte 4. Kapitel „Zahlenkomposition, Aufbau und Schichten der 
Handlungen und Personen“ enthält noch beachtliche Ausführungen, über die Demut 
z. B., und geistvolle Deutungen. Im Ganzen kann ich persönlich nicht viel damit an- 
fangen. Aber wenn ich mit W. auch nicht in allem zusammengehen kann, und die 
Unterschiede der Auffassung wie angedeutet bis in die Tiefe gehen, so haben wir in 
dem Buch in jedem Fall eine wertvolle Leistung, an der man nicht vorübergehen 
kann. 


Ludwig Wolff (Marburg) 


Erich Franz, Mensch und Dämon. Goethes Faust als menschliche Tragödie, 
ironische Weltschau und religiöses Mysterienspiel. Max Niemeyer Verlag, Tübingen 
1953. 8°. 246 S. 

Wenn der Verfasser grundlegender Werke der Goethe- und Idealismusforschung, 
nämlich Goethe als religiöser Denker (1932) und der nicht weniger bedeutsamen Hal- 
lenser Preisschrift von 1937 Deutsche Klassik und Reformation nun im Alter noch 
einmal seine Gedanken über die Religiosität Goethes entwickelt, und zwar mit den 
Mitteln einer neuen Untersuchung des „Faustproblems“, so hätte dieser Versuch, 
mehr als bisher geschah, Aufmerksamkeit verdient, auch im Kreis der Goetheforschung 
im engeren Sinne. Zwar wendet sich dasBuch „an weitere Kreise“ (S. 14) und verzichtet 
auf explizite Auseinandersetzung mit der Forschung, bis auf gelegentliche Verweise, 
mit der in diesem Falle verständlichen Begründung: „für den Laien genügt es, wenn 
einfach das Richtige gesagt wird“ (ebda.), aber die subtile Kenntnis der Forschung 
ist spürbar. Es versucht eine Synthese. In einer neuen „geschlossenen Gesamtkonzep- 
tion“, die Struktur der Ideen dieses Weltgedichts nachkonstruierend, sieht Erich Franz 
mit Recht einen neuen Weg der Faustdeutung. Darum, es sei wiederholt, ist es be- | 
dauerlich, daß das Buch geringere Beachtung erfuhr als ihm zukommt. | 

Unverkennbar ein Werk des Alters: im souveränen Überblicken des Goetheschen 
Werkkosmos, als Frucht eines langen Umgangs mit Goethe, einer langen Beschäfti- 
gung mit dem Prozeß von Idealismus und Christentum, in der Lust an der Zusammen- 


schau und vielleicht auch am Schema, hier dem triadischen. Aber auch in seinen 
Mängeln, der Ungenauigkeit nicht mehr verifizierter Zitate, Wiederholungen (wenn- 
gleich F. versucht, sie methodisch zu rechtfertigen), in einer gewissen apologetischen 
Überdeutlichkeit, gelegentlich sogar in dem Unvermögen, antiquierte Bildungserleb- 
nisse abzustreifen (S.33, 199). Aber nichts von Pedanterie! Das Buch ist für den 
Faustkenner eine fesselnde Lektüre, wenn auch bisweilen die Höhe der Gedanken- 
führung schwankt und ihre Originalität nicht immer mit einer populäreren Tendenz 
zur Gesamtdarstellung stilistisch zur Einheit gekommen sein dürfte. 


In der Einleitung, welche vom „Echo-charakter“ der Goetheschen Dichtung über- 
haupt ausgeht (Überliefertes umbildend), die Funktionalität der dichterischen Ge- 
stalten erkennt, wie auch die Bedeutung des „indirekten“ Verfahrens, sodann drei 


Grundmotive des überlieferten Fauststoffes aufstellt (Seelenheil, Humanismus, Ma- 
gie), wird schon die im Untertitel des Buchs gemeinte These exponiert. Zunächst 


wird sie genetisch erläutert: die tragische Struktur der ersten Konzeption, die humane 
der klassischen Stufe, welche sich zum „Jedermannspiel“ wendet, und die ironische 
Weltschau der letzten Stufe. Diese Trias von Tragödie, Religion und Ironie trage 
die ganze Faustdichtung Goethes, indem ihr zugleich eine solche der Mythenschichten 
(christliche, antik-humanistische und naturphilosophische) entspreche. Die Methode, 
mit welcher F. in seinem ersten Goethebuch von 1932 die Struktur von „Dichtung und 
Wahrheit“ als dreimalige Abfolge des triadischen Schemas von natürlicher, positiver 
und individueller Religion aufdeckte, erweist sich ihm auch am Faust als fruchtbar. 
So gehöre zur Struktur dieses Weltgedichts, daß es gleichsam immer auf drei Bühnen 
spiele: einer realen, idealen und magischen. Auf ihnen fungiere die Faustgestalt in 
jeweils besonderer Art als Folie (S. 32ff.), jeder Bereich habe aber auch seinen anders- 
artigen Mephisto. So vollziehe sich der Dialog von Mensch und Dämon jeweils in den 
Modi der tragischen, ironischen oder heilsgeschichtlichen Spannung. Weitere Struktur- 
elemente: Goethe gehe immer wieder vom Gegenteil des Intendierten aus (eine treff- 
liche Beobachtung zum generell bemerkten „indirekten“ szenischen Verfahren), und 
ein Strukturzug im Großen: Faust II stelle sich als Parallele und ironisches Wider- 
spiel zum I. Teil dar (Goethes Wort zu Boisseree, der II. Teil sei par ricochet ge- 
meint, hätte diese Beobachtung noch stützen können). 


Es scheint dem Verf. aber, daß das religiöse Grundmotiv im Faust seine besondere 
Fundamentalität hat. Insofern ist der Höllenpakt der eigentlich dramatische Mittel- 
punkt (S.45). Nur, daß im Ausgang der Wette, in der paradoxen Umkehrung des 
sinnlich erfüllten Augenblicks zum schöpferisch erfüllten kairös die Heilsgeschichte 
ironisch siege (S. 51). Die Magie aber, die Crux symbolischer oder kulturphilosophi- 
scher Faustdeutungen, erfährt analog dem Höllenpakt ihre gestufte Auslegung, je 
nachdem einer der drei tragenden Mythenkreise vorwalte. Sie sei christlich Sünde, 
im Sinne des Humanitätsglaubens Hybris und auch vom naturphilosophischen My- 
thenkreis aus gesehen Vernichtung der Ordnung. Aber sie habe auch positive Geltung 
als Chiffre des Genialen, sei es als Poesie, sei es als tätige Weltveränderung. Wie 
überhaupt die „Grundbegriffe“ sich als mehrdeutig erweisen (Liebe, Streben, Er- 
lösung, Dämonie), so daß jeder Mythenkreis „sein eignes Faustproblem und seine 
eigne Faustgestalt, seine eignen Begriffe von Tragik, Schuld und Erlösung“ habe 
(S.61). Auch bestehe der Prozeß dieses Weltgedichts in einem doppelten: einer 
Differenzierung und einer Integrierung; erst wenn die Gegensätze klar „ausgeformt“ 
sind, werden sie als „Sünde und Gnade, Tragik und Erlösung“ polarisiert (S. 63). 
Alle Grundbegriffe der Faustdichtung aber haben einen „großen“ oder einen „klei- 
nen“ Sinn — diese Ambivalenz, ja Ambiguität ist für F. der Raum des „offenbaren 
Geheimnisses“ der Dichtung. Wenn sich hier die Logik der Grundschemata bisweilen 
verwische, so um den Gewinn der Wahrheit, daß die Dichtung „Ausdruc einer in 
sich gespaltenen Wirklichkeit“ werde (S. 68). 

Die von solchem Ausgangspunkt sich eröffnende Möglichkeit einer neuen Kon- 
struktion des Faustproblems setzt F. als vierte Grundmöglichkeit drei in der For- 
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der pessimistischen und der These E. Hellers: die lyrische ödie! 
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wie man zugeben wird, geistreiche neue These führt F. nun im Hauptteil durch und 
zwar unter den Aspekten der Tragödie, der Ironie und der Religion. Jene leitet er 


ein mit feinsinnigen Bemerkungen über die Mittelstellung des goethesch Tragischen, 
zwischen einer metaphysisch absoluten und der „Untertragik“ des bloßen Welt- 
unglücks, sowie über die drei Stufen der subjektiven, objektiven und individuellen 
Tragik, welche den drei Grundkonzeptionen der Faustdichtung wesentlich entsprächen. 
Ihre dichterische Integration aber bedeute keine Verwässerung der Tragik. Faust- 
tragödie und Mysterienspiel seien streng auseinanderzuhalten (v. Wiese!), wenn- 
gleich gerade in dieser Kontrapunktik sich eine „Erlösung im Tragischen* ergebe, 
welche auf der gewollten Paradoxie beruhe, daß Schuld die Erlösungswürdigkeit ge- 
rade provoziere (Kommerell!) Wieder — im Raum der Tragik — ist die Dreizahl 
strukturbildend und aufbaubestimmend. Jeweils in der Gretchen-, Helena- und Herr- 
schertragödie läßt sich ein Rhythmus von drei Phasen zeigen, in welchen sich ein 
triumphierend Rein-Menschliches jeweils dialektisch aus der Verstrickung löst. Solche 
Siege der Geschöpflichkeit lassen sich dann als „dichterische Theodizee“ deuten 
(S.108). Analog den Stufen des Tragischen gebe es solche der Ironie, an welchen 
nuancenreich die Gestalt Mephistos teilhabe. Freilich sei diese Teilhabe noch dadurch 
' gebrochen, daß er je im Sinne eines der drei Mythenbereiche spreche und agiere, aber 
auch Sprachrohr des Dichters werde in seinen Satiren und ironischen Weltglossen. 


Das eigentlihe Anliegen des Interpreten aber enthüllt sich im Religion-Kapitel. 
Und hier wiederum ist, nach Erörterungen der dreifachen Bedeutung des Dämoni- 
schen, der dreifachen Gewahrung der Transzendenz nach den Grundhaltungen des 
Tragischen, Ironischen und Religiösen, und nach Erörterung der geistesgeschichtlichen 
Voraussetzungen moderner Frömmigkeit, welche sich an die frühere Arbeit des Verf. 
anschließt, die Frage nach der-Verbindlichkeit des Mythos zentral. Schlicht gefragt: 
inwieweit sind die religiösen Aussagen im Faust „ernst zu nehmen“ (S.207). Eine 
Frage von um so größerer Berechtigung, als der naive Hinblick fehlgehe und gerade 
die „feierlichen Szenen“ der Tragödie sich als „klassische Beispiele für den objek- 
tiven poetischen Mythus“ erweisen (S.208). Und wenn es eine Skala der ironischen 
Behandlung des Mythos gebe, — wo liege der Ernst dieses Spiels? F. weicht nicht der 
so oft laut gewordenen Kritik an Goethes Unverbindlichkeit, dem mangelnden Ernst 
seiner religiösen Aussagen, dem Vorwurf der schwebenden Phantasie-Existenz aus. 
Mit Recht aber verweigert er summarische Auskunft. Es gebe im Religiösen eine 
„mittlere Sphäre“ zwischen Glauben und Unglauben (S.210), in welcher es dem 
redlichen „Seher“ möglich sei, die Wahrheit des Mythos verehrend zu gewahren, 
trotz aller Neutralität verstehend das ursprünglich Menschliche in der Mythologie 
aufglänzen zu lassen. Goethe suche je in den drei Mythenkreisen, ohne den christ- 
lichen durch „modernere Vorstellungen ersetzen“ zu wollen (S.213), deren eignes 
Recht, integriere sie aber im „Triumph des Rein-Mensclichen“ (Goethe zum Grafen 
Stroganoff). Dabei übersieht F. weder die Freiheit des poetischen Fabulierens als 
mythologisches Recht noch die Veränderungen vor allem des christlichen Erbes. Im- 
mer aber sei zu beobachten, wie poetisches Fabulieren „in großen religiösen Ernst“ 
umschlage (S.219). Einleuchtend zeigt das F, am Gestaltwandel der Klassischen 
Walpurgisnacht. Die Konzeption im Raum des objektiven poetischen Mythos: Faust 
als „neuer Orpheus“, Helena von der Todesgöttin losbittend, werde ersetzt durch 
einen „echten, lebendigen, geglaubten Mythus“, den Gang zu den Müttern ($. 222), 
das Symbol des dichterischen Schöpfungsprozesses selbst. In dem hier offenbarten . 
Glauben an das „künstlerische Priestertum“ und daneben in der Verehrung des 
„Ewig-Weiblichen“ sei „das persönlichste Glaubensbekenntnis, das der Dichter je 
abgelegt hat“, zu finden (S. 223). In drei „Hauptartikeln“ versucht F. (ohne die säkulare 
Kontrafaktur zum Credo ausdrücklich zu machen) schließlich Goethes Glauben zu- 
sammenzufassen: im Mythos von der Poesie (eine implizite Bestätigung von Emrichs 
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These: Faust als Poesie der Poesie), im Bekenntnis zur ‚reinen Mensdlichkeit“, die 
sich als Gegensatz zum Dämon zeige, und im Mythos vom „Ewig-Weiblichen“, der 
metaphysischen, ja sakramentalen Feier des Eros. 

Die Verkürzungen dieses Referats vergröbern freilih — auch unter Vernach- 

. lässigung des ganzen Reichtums an Gedanken, den F. ausbreitet — die Behutsamkeit 
und abwägende Vorsicht, mit der der Verf. sich dem Zentrum der Goetheschen Le- 
bensanschauung nähert. Mir scheint aber, er hat wesentlich „das Richtige gesagt“. 
Und die religiöse Grundstimmung des Faust ist treffend erkannt, den lebensläng- 
lichen Prozeß Goethes mit dem christlichen Erbe spiegelnd, so daß das „Hauptgeschäft“ 
des Goetheschen Schaffens wahrhaft zu verstehen ist als „eine Art weltliches Gegen- 
stück zu dem biblisch-hristlihen Drama von Schöpfung, Sündenfall und Erlösung“ 
(S.227). Und die Größe dieses Weltgedichts wird einmal mehr erkannt, wie hier _ 
ohne jedes Fabula docet „die objektiven Mächte in ihrer Wirklichkeit“ Gestalt werden 
(S. 238), wie der tragische, religiöse und ironische Aspekt des Weltwesens über die 
poethische Synthese hinaus den Hörer darüber „hinausmutet“, weltfromm einen letzten 
Sinn in allem Disparaten zu ahnen. Die Schlußbetrachtung beschreibt noch einmal 
den Sinn der „Integration“ der methodisch isolierten Elemente des Werks, läßt sich 
darin durch das Verfahren Goethes in seiner Skizze „Der Tänzerin Grab“ über- 
raschend bestätigen, läßt aber dann in einem Ausblick „Faust und die Gegenwart. 
Goethe und Kierkegaard“ einer Neigung zur Synthese etwas zu sehr die Zügel schie- 
ßen. Hier handhabt F. die dialektische Vermittlung etwas kurzschlüssig. Der Raum 
der „Modernität“ umschließt freilich den „strebenden“ Faust ebenso wie den „Einzel- 
nen“ Kierkegaards wie den „methodischen Atheismus“ des Heidegger von „Sein 
und Zeit“. Wie überhaupt der die neue Lösung des Faustproblems übersteigende 
apologetische Zug des Verf. die Bedeutung der Säkularisationskategorie vielleicht 
doch etwas zu wenig zur Geltung kommen läßt. Und es ließe sich denken, daß ge- 
legentlich, etwa bei der Interpretation des „intim-persönlichen Glaubens (Goethes) an 
seine besondere Berufung“ (S. 223), als sinnvolle Wahrheit des geglaubten Mythos 
der Mütterszene sich ja erst die kritische Frage nach einer objektiven Wahrheit dieser 
Feier der eignen poetischen Produktivität stellt. Oder auch — schärfer theologish — 
wenn das „Kreuz“, das Ende allen Mythos, eliminiert (S.226) und der christliche 
mythologische Rest allein „integriert“ wird, gewinnt da die — nennen wir sie stell- 
vertretend einmal — Frage Kierkegaards an die Dichter nicht erst ihren Ernst, vor 
welchem alle Vermittlung versagt? Solche Fragen sind dem theologisch und philoso- 
phisch weitgebildeten Verf. gewiß nicht fremd, aber wenn sie einmal anklingen oder 
gar gestellt werden, dann bleibt der geistesgeschichtliche Rückzug auf Weltanschau- 
ungstypen (S. 240ff.) — eben doch ein Rückzug. Aber die Erörterung überhaupt bis 
an die Grenze des Sagbaren vorgetrieben zu haben, bleibt mit das größte Verdienst 
dieses mit großem persönlichen Anteil geschriebenen, erregenden Buches. 


Arthur Henkel (Göttingen). 


Werner Bock, Poesias Selectas, Versiön directa de Carlos F. Grieben, Buenos 
Aires, Editorial Albatros, 1955, V—41p. 

Wohl kaum ein deutschsprachiger Dichter spielt ım kulturellen Leben Südamerikas 
eine so bedeutende Rolle wie Werner Bock. Von seinem Werk legt die aus Anlaß 
seines 60. Geburtstags von der Academia Goetheana herausgegebene Festschrift „Lenz 
im Herbst“ sichtbares Zeugnis ab. Dieses Werk ist sehr mannigfaltig: es umfaßt 
Lyrik in der Auswahl „Tröstung“ (Buenos Aires 1951), Prosa in „Blüte am Abgrund“ 
(Prosaauswahl aus den Jahren 1919—1950, Buenos Aires 1950) und literaturkritische 
Essays, die in verschiedenen südamerikanischen Zeitschriften veröffentlicht worden 
sind. Einige dieser Essays wurden in dem Sammelband „Idea y Amor“ (Buenos Aires 
1952) vereinigt, der u. a. die Goethe-Festrede enthält, die W. Bock an der Universität 
Montevideo unter dem Titel „La juventud de Goethe en su segundo centenario“ hielt. 


"bekannt geworden als Morgensternübersetzer — 

‘chen Lyrik und sagt, jetzt sei die „ültima barrera* gefallen un 

"hindern, daß W. Bock nunmehr „mäs nuestro“ werde. Daraus spricht der 
_ auch den Lyriker Werner Bock dem Südamerikaner spanischer Zunge vertraut zu 
machen, ein recht schwieriges Unterfangen, das einerseits eine geschickte Auswahl aus 
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zer den Gedichten und andererseits deren ebenbürtige Übertragung ins Spanische voraus- | 
Be setzt. | 
E = Bei der Auswahl war es notwendig, das rein Persönliche zugunsten des allgemeinen 


Mensclichen, das natürlich nur persönlich erlebt und erfahren werden kann, noch 
weiter zurückzudrängen als es die in „Tröstung“ vereinigten Gedichte schon er- 
Be, kennen ließen, nur solche Gedichte der spanisch sprechenden Umwelt vorzulegen, 
a deren Erfahrungsgehalt von vornherein der eines Spaniers oder Südamerikaners sein 
5 kann. Dieser Notwendigkeit kommen auch die objektivierenden Altersgedichte Werner 
Bocks entgegen, denn das Alter sucht das Wesen der Dinge zu ergründen, es läßt das 
Reale zurück um zum Symbolischen zu gelangen. So haben die seit 1939 entstandenen 
Gedichte (im Gegensatz zu „Tröstung“) an den „Poesias Selectas Traducidas“ großen 
Anteil, die in immer neuen Bildern und Vergleichen sich mit der besonderen Lage 
befassen, die das Alter mit sich bringt. (Späte Gedichte, Eckart, Januar-März 1955). y 
Wie für alle Übersetzungen so stellt sich auch hier für Carlos F. Grieben das Pro- 
blem der „Creation et Fidelite dans l’Art de la Traduction“ wie es treffend im Al- 
manach 1956 der Librairie Flinker formuliert worden ist. Übersetzen ist also eine 
Kunst, und die eigenen Gedichte C. F. Griebens (in „Raiz Adentro“, „La Isla“ und 
„Tiempo de Mar“) sind ebenso bekannt wie seine Übertragungen Stefan Georges. 
Da jedes Gedicht eine eigene sprachliche Leistung darstellt, so muß auch der Über- 
setzer bei jedem Gedicht mit anderen Mitteln arbeiten, um die Leistung des Dih- 
ters durch die Übersetzung hindurch wirksam werden zu lassen, er muß den Anteil 
der „Creation“ durch dichterische Intuition und das Maß der „Fidelit&“ durch stän- , 
dige Arbeit am Ausdruck bestimmen, damit Gehalt und Form des Originals im frem- 
den Iidom spürbar werden. So lassen manche Gedichte eine fast wörtliche Überset- 
zung zu, wenn auch bei dem gewählten Beispiel so die Alliteration (Tau-Träne- 
trocken) verlorengeht: 


Tau am versengten Halm, Rocio en el tallo quemado, 

Träne am trocknen Lid lägrima en pärpado seco 

Nach soviel Warten... de tanto esperar... 

In den allermeisten Fällen jedoch hat der Übersetzer aufgelöst: 
Altgewordener Schnee, Nieve que al fin fuiste vieja, 
Fremdling am Wiesenrand, forastero a la vera del prado; 


Sehr geschickt erweist sich die Form des schon interpretierenden „fuiste“; denn da- 
durch wird der Schnee angeredet, also personifiziert, wodurch sich der Symbolgehalt 
des Gedichtes verstärkt. Manchmal muß Grieben umgruppieren und frei übersetzen, 
wobei Gehalt und Reim in stilistisch hochwertigem Spanisch erhalten bleiben: 


Kann hier ein Frühling blühen? ö Aqui un florecimiento 
Die alte Welt primaveral? 

In herbstlichem Verglühen El viejo mundo, ardiendo, 
Welkt und zerfällt. cae otonal. 


Dieser kurze Überblick mag genügen, denn er vermittelt einen deutlichen Einblick 
in die Art, wie C. F. Grieben Gedichte überträgt. 

Drei bedeutende Männer des argentinischen Geisteslebens, die dichterische und 
kritische Fähigkeiten in sich vereinigen, haben bei den „Poesias Selectas Traducidas“ 
zusammengearbeitet; als Ergebnis liegt eine mustergültige Übertragung deutsch- 
sprachiger Gedichte in die fremdsprachliche Form vor. 


Dr. Günter Schweig (Dudweiler-Saar). 
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HANS KELLER » ZÜRICH 


LACHEN UND WEINEN 
Ein Versuch anthropologischer Literaturbetrachtung 


I 


Es ist schwer zu sagen, was an Gottfried Kellers „Sinngedicht“ mehr Be- 
wunderung verdient: die anmutige Frische und Unmittelbarkeit oder die 
- „Kunst der Fuge“, das Ineinandergreifen der Stimmen, unter denen zuletzt 
“ eine warme, volltönende vox humana die Oberhand behält. Dieser Novellen- 
zyklus stellt eine ausgereifte poetische Komposition dar, einfallsreich und 
sauber im Satz, eine Folge von Variationen, bei denen man sich immer wie- 
der besinnen muß, ob die in Moll oder die in Dur schöner sind. Auf die Frage 
nach dem Thema findet man gleich im Titel den Hinweis auf den Spruch des 
„alten Logau“: 

Wie willst du weiße Lilien zu roten Rosen machen? 
Küss eine weiße Galatee: sie wird errötend lachen. 
Das tönt leicht und lebensfroh, fast etwas frivol, man atmet Rokokoluft, 
ähnlich wie im „Landvogt von Greifensee“, der dem „Sinngedicht“ in ver- 
schiedener Beziehung verwandt ist. Mit scherzhafter Umständlichkeit werden 
die Bedingungen für Herrn Reinharts Experimente erörtert: Erröten und 
Lachen. Was hat es damit für eine Bewandtnis? Das Erröten ist aus der 
Situation eher verständlich, es deutet auf das gesunde Empfinden einer un- 
verbildeten Frauennatur. Jedoch das Lachen? Ist es das Zeichen einer ge- 
wissen Freiheit, einer Unbefangenheit sich selbst und andern gegenüber? 
Zeigt sich darin ein Über-der-Situation-stehen? Noch bevor eine endgültige 
Antwort erfolgen kann, taucht eine neue Fragestellung auf, die das Feld 
lange Zeit beherrscht: ist eine Heirat über die Standesschranken hinweg 
möglich, führt sie zu einer guten Ehe? Kann ein Mann der gehobenen Schicht 
sich eine Frau „von unten“, aus dem Volke holen? Lux und Reinhart ent- 
wickeln These und Gegenthese, und der Leser hat das Gefühl, nun endlich 
das Hauptanliegen des Dichters gefaßt zu haben. Aber während er gespannt 
und bewegt die wechselvollen Liebesschicksale verfolgt, wird es ihm immer 
- zweifelhafter, ob die Stellung in der sozialen Hierarchie Entscheidendes über 
die menschliche Rangstufe aussagt. Ist das „Oben“ wirklich oben, und das 
„Unten“ unten? Ist die edle Donna Feniza „edel“? Ist die verarmte, übel 
beleumdete Baronin wirklich „heruntergekommen“ oder haben Lebensmüh- 
sal, Verbitterung und Verkrampftheit nur zeitweilig ein zartes und feines 
Menschengebilde unkenntlich gemacht? Hat das Naturkind Zambo mit seiner 
hoheitsvollen Demut irgendeine „Erhebung“ nötig? Und wo steht geschrie- 
ben, daß nur der Mann die Freiheit und Gnade haben soll, zu erheben, zu 
erwählen und zu verwerfen? Man sieht, es vollziehen sich allerhand Um- 
wertungen, und es wird jedenfalls deutlich, daß der bessere oder schlechtere 
Platz im großen Theater der Gesellschaft für die menschliche Bewertung 


nicht den Ausschlag gibt. Die Frage aber, die in E ur a: ER 


_ tigten Maskerade das wahre Antlitz des Menschen erkennen? Bist du so, wie 


schrecken diesen Ausruf tun, ist zwischen ihnen schon Entfremdung eingetre- 


„Wer bist du?“ — nicht von einem hassenden Menschen gesprochen, sondern 1} 
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höchster Dringlichkeit gestellt wird, ist die: wie läßt sich in di der 

Mißverständnisse und Verfälschungen, der beabsichtigten und ER Hi 
1 
du mir erscheinst? Was bist du für ein Mensch? — oder, da es den Menschen | 
in abstracto nicht gibt: „Was bist du für ein Weib?“ „Was bist du für ein 
Mann?“ Im Moment, wo Don Correa und Donna Feniza in staunendem Er- 


ten, und das Schlimmste steht bevor. Aber es ist unverkennbar: die Frage N 
von einem anteilnehmenden, forschenden, wohlwollenden, liebenden — diese 1 
Frage wird in allen Erzählungen laut oder leise gestellt, von Anfang an. Und 
so erweisen sich diese Variationen über das alte Thema der Liebeswahl zu- 
gleich als eine Bemühung um den Stand des Menschen, sein Verhalten in 
einer Grundsituation. Es gehört zum Reizendsten am „Sinngedicht“, wieman 
durch die Schicht des Scheinhaften, Angehängten, des sozialen Dekors, der 
gewählten oder aufgenötigten Rolle sachte und unvermerkt zur eigentlichen 
Beschaffenheit des Menschen vordringt. Denn hier, wie in seinem ganzen 
Werk, veranstaltet Gottfried Keller mit seinen Figuren jene Echtheitspro- 
ben, die etwas vom Maß des Menschen sichtbar machen. Und nur weil er, 
aller Konstruktion abhold, die Grundfragen fast beiläufig, ohne jede dog- 
matische Prätention behandelt, konnte es der Betrachtung zuweilen entgehen, 
daß dieser Novellenband mit der leichtfertigen Etikette eine ganze wohl- 
durchdachte Anthropologie enthält. 

Innerhalb der anschaulichen und behutsam entwickelten Menschenkunde 
des „Sinngedichts“ hat nun auch das Lachen seine bedeutsame Stelle. Das 
Selbstgespräch Reinharts (nach den „Geistersehern“), in dem er sich, einiger- 
maßen verwirrt, über Vergangenheit und Zukunft Gedanken macht, schließt 
ziemlich unvermittelt mit der Bemerkung: „Zum Lachen braucht es immer 
ein wenig Geist; das Tier lacht nicht!“ Die Stelle steht in geheimer Korre- 
spondenz mit der beweglichen Klage Brandolfs beim Anblick der armseligen, 
abgearbeiteten, halb verhungerten Baronin: „Was ist der Mensch, was sind 
Mann und Frau! Mit glühenden Augen müssen sie nach Nahrung lechzen, 
gleich Tieren der Wildnis!“ Nimmt man hinzu, was in der herzerfreuenden 
Episode mit der Schlange (im Schlußkapitel) zum Ausdruck kommt, nämlich 
Hilfsbereitschaft gegenüber dem Tier, nachbarliches Zutrauen zur Kreatur, 
auch der von der Fama verlästerten, so ergibt sich, daß die Positionsbestim- 
mung des Menschen im Zusammenhang des geschöpflichen Daseins für Keller 
keineswegs unwichtig ist. Der Mensch hat Geist, er ist, wie ein bekanntes 
Wort sagt, der erste Freigelassene der Schöpfung. Zu den Wesen „unter ihm“ 
steht er freilich bei Keller nicht viel anders als die neuvermählte Regine zu 
den Dienstboten, die nur schwer begreift, warum sie mit ihnen nicht unbe- 
fangen ein Gespräch anknüpfen soll. Keine hochmütige Distanzierung also 
und kein Triumphgefühl, viel eher eine schmerzliche Einsicht in die Anfällig- 
keit der menschlichen Natur. Immerhin gebärdet sich der Mensch auf be- 
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‚sondere Weise, sein „Behaviour“, mit der modernen Wissenschaft zu reden, 
. unterscheidet ihn von der übrigen Kreatur. Er kann lachen und — so möchte 
man im Hinblick auf die komische Fauna in den poetischen Jagdgründen 
Gottfried Kellers beifügen — er kann zum Lachen ebenso Anlaß geben wie 
zum Weinen. Lachen ist ein Humanum, neben andern. 
Motivisch findet zwar das Lachen im „Sinngedicht“ nicht so ausgiebig 
Verwendung wie das Erröten, das sich als roter Faden ungemein reizvoll 
durch alle Erzählungen hindurchzieht. Aber wo es auftritt, läßt sich oft über- 
raschend erkennen, was an einem Menschen ist, wie es in ihm aussieht. Im 
ersten Lächeln der langsam genesenden Baronin liegt beides: zögernde Ab- 
lösung von einer angestrengt aufrechterhaltenen Lebensfiktion und Freude 
über die Wiedergeburt, Bejahung des neuen Daseins. Es ist das Wunder 
einer Verwandlung, von dem die ganze Geschichte ein einziger eindring- 
licher Bericht ist. Nach dem höhnischen Lachen, mit dem Donna Feniza den 
zurückkehrenden Don Correa empfängt, weiß man hinlänglich Bescheid über 
dieses selbstbewußte und doch so ordinäre Weibsbild. Es ist ein Lachen, das 
nicht wohltut, so wenig wie das Hildeburgs in den „Geistersehern“: „‚Den 
Teufel hoffst du!‘ rief sie mit funkelnden Augen und lachte jählings laut 
auf.“ Das ist ein Ausbruc, ein Aufschrei aus gequältem Herzen. Wie sehr 
Hildeburg an ihrem Zwiespalt leidet, wie sehr sie den totgeglaubten Manne- 
lin liebt, das ermißt man gerade an der Rücksichtslosigkeit, mit der sie die 
gute Form verletzt. — Noch ein Zeugnis darf hier nicht fehlen: das des „Ver- 
lorenen Lachens“. Dieses selbständig gewordene Seitenstück des „Sinnge- 
dichts“, das eigentlich „Der verlorene Glaube“ heißen müßte, wäre wohl 
kaum zu seinem endgültigen Namen gekommen, wenn nicht das anmutsvolle 
Lachen die beiden Hauptgestalten, namentlich den Jukundus, so unübertreff- 
lich charakterisierte. „Zugleich sah man aber auch den Jukundus, der unver- 
sehens mit seiner Fahne vor ihr stand und in frohem Glücke lachte. Da strahlte 
wie ein Widerschein das gleiche schöne Lachen, wie es ihm eigen, vom Ge- 
sichte der Kranzspenderin, und es zeigte sich, daß die beiden Wesen aus der 
gleichen Heimat stammten, aus welcher die mit diesem Lachen Begabten 
kommen. Da jedes von ihnen sich seiner Eigenschaft wohl mehr oder weniger 
bewußt war und sie nun am andern sah, auch das Volk umher die Erschei- 
nung überrascht wahrnahm, so erröteten beide, nicht ohne sich wiederholt an- 
 zublicken, während der Kranz angeheftet wurde.“ Dieses Anfangsbild des 
Jukundus ist es, das sich unvergeßlich einprägt. Das Gewinnende und Gut- 
artige an ihm, das menschlich Wohltätige seiner Erscheinung, die unbefan- 
gene Lebensfreude und Natürlichkeit tritt nirgends so schön zutage wie in 
diesem Lachen. Sein Wiederauftauchen am Schluß, nach allen bösen Ver- 
strickungen, Fehlschlägen und Irrgängen, gibt dem ersten Eindruck recht: 
solche von innen strahlende Heiterkeit gehört zu Jukundus. Man merkt daran, 
daß er, gewandelt und gereift, sich selbst wiedergefunden hat. 
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e. v4 Kae zum Lachen ei ehe Meter 
 Erröten — man kann nicht sagen: gewählt, da das Motiv schon 
vorkommt. Im „Verlorenen Lachen“ führt der bittere Ernst des Lebens, f Er 
ren Selbstvorwürfe und Entfremdung dazu, daß den beiden Glücskindern 
das Lachen vergeht. Justine weint in ihrer Ratlosigkeit und Enttäuschung, 
 ” und im Gefühl des Elends, beim Zusammenbruch seiner Illusionen, vermag 
auch Jukundus nur mit Mühe seine Tränen niederzukämpfen. Die volkstüm- 
liche Vorstellung stellt dem Lachen gern das Weinen gegenüber. Was haben 
diese Vorgänge, Lachen, Erröten, Weinen gemeinsam? Mit welchem Reht 
bringt man sie in nähere Verbindung? j 
Zunächst einmal: es sind großenteils unwillkürliche Regungen, d. h. solche, 
die weitgehend von der Direktive des Willens unabhängig sind. Die Sprache 
deutet das an mit Wendungen wie: „Ich mußte lachen, ich konnte die Tränen 
nicht zurückhalten.“ Wenn man rot wird, geschieht es meist wider Willen. 
Daß jemand absichtlich lacht, mag eher vorkommen, aber das gewollte La- 
chen läßt sich doch ziemlich deutlich vom unwillkürlichen unterscheiden. 
(Selbst großen Schauspielern gelingt es nicht immer, dem Lachen auf der 
Bühne alle Künstlichkeit zu nehmen.) Auch das Gähnen gehört in den Kreis 
dieser Phänomene: es sei an das groteske Gähnduett im „Sinngedicht“ er- 
innert, das die Katastrophe im Leben der törichten Jungfrau Salome herauf- 
beschwört. 
Was das Weinen betrifft, so läßt sich nicht leugnen, daß es vielen weib- 
lichen Wesen in erstaunlichem Ausmaß als taktisches Mittel zu Gebote steht. 
Indessen wird man, gerade im Hinblick auf die zahlreichen Abarten privater 
und öffentlicher Tränenschauspielerei, die Auffassung wohl gelten lassen, 
daß echtes Weinen ein Zeichen der Ergriffenheit sei, etwas, das nicht nach 
Belieben hervorgebracht werden kann. Jean Paul, der in solchen Dingen 
Bescheid weiß, gibt im Anfang der „Flegeljahre“ eine Demonstration zu die- 
sem Thema, die den Sachverhalt besser klärt als eine lange theoretische Er- 
örterung. 


Es ist die Stelle, wo der Bürgermeister den versammelten Erben das Testament 
van der Kabels eröffnet und dabei zur Bestimmung kommt, daß das Haus des Ver- 
storbenen demjenigen der Anverwandten zufallen soll, „welcher in einer halben 
Stunde (von der Vorlesung der Klausel an gerechnet) früher als die Nebenbuhler 
eine oder ein paar Tränen ... über den dahingegangenen Onkel vergießen kann 
vor einem löblichen Magistrate, der es protokolliert.“ 

Hier machte der Bürgermeister das Testament zu, merkte an, die Bedingung sei 
wohl ungewöhnlich, aber doch nicht gesetzwidrig, ... legte seine Uhr auf den 
Sessionstisch, welche auf elfeinhalb Uhr zeigte, und setzte sich ruhig nieder, um als 
Testamentsvollstrecker so gut wie das ganze Gericht aufzumerken, wer zuerst die 
begehrten Tränen über den Testator vergösse. 

ES wurde noch kostbare Minuten hindurch bloß verwirrt gestaunt und ge- 
lächelt ... An reine Rührung konnte — das sah jeder — keiner denken, so im 
Galopp an Platzregen, an Jagdtaufe der Augen, doch konnte in sechsundzwanzig 
Minuten etwas geschehen. 


Der Kaufmann Neupeter fragte: ob das nicht ein verfluchter Handel und Narrens- 
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posse sei für einen verständigen Mann, und verstand sich zu nichts; doch verspürt’ 


er bei dem Gedanken, daß ihm ein Haus auf einer Zähre in den Beutel schwimmen 


_ könnte, sonderbaren Drüsenreiz und sah wie eine kranke Lerche aus, die man mit 


einem eingeölten Stecknadelknopfe klistiert. 

Der Hoffiskal Knol verzog sein Gesicht wie ein armer Handwerksmann, den ein 
Gesell Sonnabend abends bei einem Schusterlicht rasiert; er war fürchterlich erbost 
auf den Mißbrauch des Titels von Testamenten und nahe genug an Tränen des 
Grimms. 

Der listige Buchhändler Pasvogel machte sich sogleich still an die Sache selber 
und durchging flüchtig alles Rührende, was er teils im Verlage hatte, teils in Kom- 
mission; und hoffte etwas zu brauen; noch sah er dabei aus wie ein Hund, der das 
Brechmittel, das ihm der Pariser Hundearzt auf die Nase gestrichen, langsam ab- 
leckt; es war durchaus Zeit erforderlich zum Effekt. 

Flitte aus Elsaß tanzte geradezu im Sessionszimmer, besah lachend alle Ernste 
und schwur, er sei nicht der Reichste unter ihnen, aber für ganz Straßburg und 
Elsaß dazu wär’ er nicht imstande, bei einem solchen Spaß zu weinen.“ 


Schließlich erreicht der seltsame Wettstreit seinen Höhepunkt im Ausstich 
zwischen den beiden Favoriten, dem Frühprediger Flachs und dem Kirchenrat 
Glanz: 


„Der Frühprediger Flachs sah aus wie ein reitender Betteljude, mit welchem ein 
Hengst durchgeht ... Der Kirchenrat, der seine Natur kannte aus Neujahrs- und 
Leichenpredigten, und der gewiß wußte, daß er sich selber zuerst erweiche, sobald 
er nur an andere Erweichungsreden halte, stand auf und sagte mit Würde: jeder, der 
seine gedruckten Werke gelesen, wisse gewiß, daß er ein Herz im Busen trage, das 
so heilige Zeichen, wie Tränen sind, eher zurückzudrängen ... als mühsam hervor- 
zureizen nötig habe aus Nebenabsichten. — ‚Dies Herz hat sie schon vergossen, aber 
heimlich, denn Kabel war ja mein Freund‘, sagte er und sah umher. 

Mit Vergnügen bemerkte er, daß alle noch so trocken dasaßen wie Korkhölzer. 
... Bloß Flachsen schug’s heimlich zu; dieser hielt sich Kabels Wohltaten und die 
schlechten Röcke und grauen Haare seiner Zuhörerinnen des Frühgottesdienstes, den 
Lazarus mit seinen Hunden und seinen eigenen langen Sarg in der Eile vor, ferner 
das Köpfen so mancher Menschen, Werthers Leiden, ein kleines Schlachtfeld und 
sich selber, wie er sich da so erbärmlich um den Testamentsartikel in seinen jungen 
Jahren abquäle und abringe — noch drei Stöße hatt’ er zu tun mit dem Pumpen- 
stiefel, so hatte er sein Wasser und Haus. 

‚O Kabel, mein Kabel‘, fuhr Glanz fort, fast vor Freude über nahe Trauertränen 
weinend, ‚einst, wenn neben deine mit Erde bedeckte Brust voll Liebe auch die 
meinige zum Vermod' — — 

‚Ich glaube, meine verehrtesten Herren‘, sagte Flachs, betrübt aufstehend und 


“ überfließend umhersehend, ‚ich weine‘, setzte sich darauf nieder und ließ es ver- 


gnügter laufen.“ 


Ein solches Produkt heiterer Dichterlaune darf sicher fürs erste von der 
ergötzlichen Seite genommen werden: man weidet sich am Schauspiel einer 
absonderlichen Seelengymnastik, an den komischen Verrenkungen, die die 
Akteure wider Willen vollführen. Ein mutwilliges Phantasiestück, aber ein 
Phantasiestück aus Jean Paulschem Geist! Schon die Aufgabe hat etwas vom 
Paradox: Trauer und Heiterkeit vereinen, weinen können, um lachender 
Erbe zu sein. Ähnlich wie G. Keller unterwirft auch Jean Paul seine Figuren 
einem Experiment. Seine Ergiebigkeit in der romantischen wie in der reali- 
stischen Versuchsanordnung beruht darauf, daß Lachen und Weinen spontane 


ver. 


— ungeachtet i 


verbirgt. Bei welchen Anlässen einer lacht, in welcher „Tonart“ er lacht, 
wann er das Lachen verbeißen muß, wann er wider Erwarten ernst bleibt, 
das verrät Wesentliches von seinem Charakter und seiner Empfindungsweise. 
Und wenn man mit guten Gründen das Verhältnis zum Schmerz geradezu zu 


einem Testfall menschlichen Verhaltens gemacht hat, dann ist damit auh 


gesagt, daß Weinen, Nichtweinen, Überwindung des Weinens sehr aufschluß- 
reich sind. So kann bei Jean Paul schon der Versuch, sich selbst zum Weinen 
zu bringen, eklatante Unterschiede des Temperaments aufweisen. Man er- 
fährt Bedeutsames über den Umgang mit sich selbst, wie es zugeht bei 
einer Mobilmachung der Gefühle, welche Kniffe und Taktiken angewendet 
werden, um das eigene Unbewußte zu überlisten. In summa: Lachen und 
Weinen kennzeichnen den Menschen als Gattungswesen — sie kennzeichnen 


ihn auch als Individuum. Sie umfassen eine ganze Skala an Ausdruckswerten 


und offenbaren Entscheidendes von den Möglichkeiten eines jeden. Wenn 
schon das Anerbieten, einen Menschen aus drei Anekdoten zu bestimmen, 
Beachtung gefunden hat, so dürfte sie mit ebensoviel und mehr Recht für den 
Satz zu beanspruchen sein: einen Menschen kennt man, wenn man weiß, wie 
er lacht und wie er weint. 


III 


Auffallend ist allerdings, daß dem Lachen weit mehr (und gewichtigere) 
Untersuchungen gewidmet worden sind als dem Weinen. Autoren von sehr 
verschiedener geistiger Herkunft haben sich angelegentlich darum bemüht — 
wir nennen in etwas willkürlicher Auswahl nur: Jean Paul, Baudelaire, Berg- 
son, Fr. Th. Vischer, Sigmund Freud, Fr. G. Jünger. Ohne Zweifel entfaltet 
sich beim Lachen ein so wechselvolles Spiel der Kräfte, daß die Sonderung 
seiner Komponenten reizvoll und lohnend erscheint. Die mit ihm zusammen- 
hängenden Phänomene reichen vom dunkelsten Unbewußten und Geheim- 
gehaltenen bis hinauf in die hellste Region der Bewußtheit, der überraschen- 
den Vergleiche, Kombinationen, Wortspiele und blitzartigen Gedankenver- 
bindungen. Demgegenüber ist die Analyse des Weinens, gerade wenn sie 
lebenswichtige Strukturen bloßzulegen sucht, immer wieder behindert durch 
riesige, amorphe Gefühlsmassen, an denen das wissenschaftliche Instrument 
abgleitet — oder aber wirkungslos hindurchstößt wie durch einen Gallert- 
körper. Den Hauptgrund für das größere Interesse am Lachen bildet aber 
wohl das, was Bergson so richtig gesehen hat: „Le rire est un certain geste 
social.“ Lachen verbindet. Es spielt in den zwischenmenschlichen Beziehungen 
eine hervorragende Rolle. Weinen dagegen isoliert — trotz der bekannten 
Ansteckungsphänomene. Odysseus, den beim Gesang des Phäakensängers die 
Erinnerung überwältigt, verbirgt seine Tränen. Der Weinende sucht sich den 
Blicken der Mitmenschen zu entziehen, er kehrt sich von der Welt ab. So ist 
es verständlich, daß das Lachen dank seinem größeren Beziehungsreichtum, 
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_ seinen vielfältigen Erscheinungsformen weit mehr Aufmerksamkeit auf sich 
gezogen hat. 

Freilich ist damit noch lange keine Einhelligkeit in der Auffassung ge- 
wonnen. Sie ist, genau genommen, gar nicht zu erwarten. Weil im Lachen 
etwas von der menschlichen Kernsubstanz aktiv wird, weil man bei seiner 
Untersuchung an Grundfragen des Menschseins rührt, ist es fast unvermeid- 
lich, daß je nach dem weltanschaulichen Standort, der Methode und dem 
Material die Theorien des Lachens in ihrer Interpretation weit auseinander- 
gehen. Für Baudelaire z. B., dessen Bedeutung als christlicher Denker und 
französischer Kierkegaard nicht immer genügend erkannt wird, ist das La- 
chen ein Zeichen menschlicher Gebrochenheit. „Le rire est ä la fois signe 
d’une grandeur infinie et d’une misere infinie.“ Das erinnert an die Sprache 
Pascals — und nicht nur an die Sprache. Was Baudelaire (in „De l’essence du 
rire“) ausführt über die Karikatur, über die Lust an der Deformation, an der 
vergröbernden Übertreibung, der Überhöhung auch im Sinne der Panto- 
mime, das stammt aus gründlicher Vertrautheit mit den Gesetzen künstleri- 
scher Gestaltung und zugleich aus heftiger Abwehr gegen die Verharmlosung 
des Menschen — und des Lachens. „Le comique est un des plus clairs signes 
sataniques de l’homme.“ „Le rire et les larmes ... sont &galement les enfants 
de la peine.“ Oder: „Remarquez que le rire est une des expressions les plus 
frequentes et les plus nombreuses de la folie.* Mag auch manchen Äußerun- 
gen dieser Art ein betonter Radikalismus zugrunde liegen, eine Vorliebe für 
pointierte, oft überscharfe Formulierungen: Baudelaire hat doch mit luzider 
Intuition erfaßt, daß eine Bestimmung des Lachens nur möglich ist, wenn 
man bis an die Grenzen des Menschlichen vorstößt, daß das Lachen etwas mit 
der Gebrechlichkeit, dem Irdisch-Unvollkommenen der menschlichen Natur 
zu tun hat. 

Von ganz andern Voraussetzungen geht Bergson aus, dessen Schrift „Le 
rire“ für die moderne Zeit geradezu als die klassische Abhandlung über den 
Grund des Vergnügens an komischen Gegenständen gelten darf. Unermüd- 
lich, in präziser wissenschaftlicher Diktion, umkreist er seinen Gegenstand, 
nimmt Tatbestände auf, analysiert die verschiedensten Situationen. Was reizt 
zum Lachen? Der Mann, der auf der Straße stolpert, der Reinfall des Ge- 
foppten, der zerstreute Gelehrte, das übertriebene Pathos einer gekünstelten 
Rede, das Witzwort eines geistreichen Mannes, die Späße eines Clowns. Sol- 
ches und anderes Material weiß Bergson überlegen zu verwerten und demon- 
striert daran seine berühmten Thesen: was uns komisch erscheint, beruht auf 
Versteifung und Verhärtung, einem Mangel an Beweglichkeit, einer Un- 
fähigkeit zur Anpassung an die Erfordernisse des Augenblicks. Mechanisches 
am Menschen ist komisch, das Stück Automatismus, das unvermittelt sichtbar 
wird, „du me&canique plaqu& sur du vivant“, „des personnes qui parlent et 
agissent comme si elles &taient reli&es les unes aux autres par d’invisibles fi- 
celles.“ Starr gewordene Strukturen: Gewohnheiten, Meinungen, Phrasen, 
Gebärden wirken lächerlich, wenn sie mit dem Leben, der unbefangenen Na- 
türlichkeit konfrontiert werden — ein Verfahren, das Molitre zum Entzücken 


BEREITEN 
der Mit- und Nachwelt Suppe angewend 
son mit Vorliebe aus seinen Stücken exemplifiziert. 1 Aan könnt 
„Le rire“ sei am besten als Kommentar zu Molitre zu lesen: über. i & 
kungen seines Theaters, über die Komödie überhaupt sind selten so gescheite E 
Dinge gesagt worden. Aber gerade damit hängt auch die Einseitigkeit zu- 
sammen, die Bergsons Theorie anhaftet. Denn mehr als das Lachen selbst 
beschäftigen ihn im Grunde die Mittel und Künste, mit denen man Leute zum 
Lachen bringt: „J’ai cherche dans la come&die, dans la farce, dans l’art du 
clown, etc., les procedes de fabrication du comique.* Es ist kein Zufall, daß 
Bergson verhältnismäßig häufig Schwänke und Gesellschaftsstücke zur Illu- 
stration heranzieht, jene Lustspielgattung also, in der das Komische doch 
meist in ziemlich konfektionsmäßiger Gestalt anzutreffen ist. Bergson hält 
sich an das Machbare, an die „formule pharmaceutique“, die die „Herstel- 
lung“ des Lachens ermöglicht und den Lacherfolg garantiert. Fast unbekannt 
ist ihm das Lachen aus purem Lebensübermut und guter Laune (wobei die 
Anlässe völlig unwichtig werden), das herzliche Lachen, das Zuneigung ver- 
rät, das Lachen der Kinder, dasjenige der Verliebten. Es ist bezeichnend, daß 
Bergson nicht den leistesten Versuch unternimmt, dem Kinderlachen in sei- 
nem System einen Platz anzuweisen, während Baudelaire, dem es zwar auch 
nicht so recht ins Konzept paßt, immerhin seinen spezifischen Charakter er- 
kennt: „Aussi le rire des enfants est-il tout & fait different, m&me comme ex- 
pression physique, comme forme, du rire de l’homme qui assiste a une co- 
medie, qui regarde une caricature. ... C’est la joie de recevoir, la joie de 
respirer, la joie de s’ouvrir, la joie de contempler, de vivre, de grandir.“ Bei 
Bergson ist das Lachen immer ein Lachtn über jemand. Es ist zudem ge- 
sellschaftlich determiniert. So kommt er zu der grotesken Behauptung: „Le 
rire est, avant tout, une correction. Fait pour humilier, il doit donner ä& la 
personne qui en est l’objet une impression p£nible. La societe se venge par 
lui des libertes qu’on a prises avec elle.“ Das Lachen eine Strafe, eine De- 
mütigung, eine Sanktion der Gesellschaft! Wenn es wirklich nur dieses La- 
chen gäbe, dann wäre die Menschheit in einen greisenhaften Zustand ein- 
getreten. Es gibt aber ein anderes, glücklicherweise. Das Lachen der Kinder, 
das Lachen aus Wohlgefallen aneinander, das Lachen des Jukundus, das ist 
etwas, wovon die Welt alle Tage neu wird. Lachen stiftet Gemeinschaft, 
auch zwischen Unbekannten, ja selbst zwischen Gegnern. Darauf beruht 
großenteils die befreiende Wirkung, die man am Lachen immer wieder 
beobachtet hat. Ein Mensch, mit dem ich zusammen gelacht habe, sei es auch 
nur über eine Bagatelle, ist schon nicht mehr ganz mein Feind. Lachen kann 
ein Zeichen menschlicher Annäherung sein. „Ein Mädchen, das lacht, ist 
schon halb gewonnen“, sagt ein englisches Sprichwort. Eine ähnliche Be- 
deutung hat das Lachen zweifellos auch im „Sinngedicht“. Es ist ein Ent- 
gegenkommen, ein halbes Einverständnis, eine beginnende Vertrautheit. 
Darum wird für das Zustandekommen des famosen Experiments beides ge- 
fordert, Lachen und Erröten, das Ja und das Nein, das Zeichen der Freiheit 
und das Zeichen der Bindung. Wie wenig dies alles aber mit einem aus- 
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geklügelten Schema zu tun hat, wie persönlich nüanciert vielmehr solche 
Regungen bei Keller sind, dafür ist, neben vielen andern, jene Stelle aus der 
„Armen Baronin“ ein beredtes Zeugnis: „Zugleich bildete sich auf dem ern- 
sten Munde ein ungewohntes, unendlich rührendes Lächeln, wie .bei einem 
Kinde, das diese Kunst zum ersten Male lernt; dasselbe machte aber Miene, 
in ein weinerliches Zucken übergehen zu wollen. Brandolf verschlang das 
flüchtige kleine Schauspiel mit durstigen Augen.“ Wenn nun Brandolf sich 
vor innerem Glücksgefühl kaum zu lassen weiß und eine ganze Gesellschaft 
mit seiner Fröhlichkeit ansteckt, so ist das ein Vorgang, in dem man so recht 
den guten Geist des Erzählers am Werk sieht. Gottfried Keller, den „die 
Welt immer wieder lächert“; hat mit seinen Figuren gern und oft Schaber- 
nack getrieben, das Ironische, Spöttisch-Überlegene, ja Karikaturistische ist 
ein Element seiner Darstellung, wie die derben Spässe, die ihm die gelegent- 
lichen Vorwürfe literarischer Freunde eintrugen. Die beglückende Heiterkeit 
und Wärme aber, die sein ganzes Werk ausstrahlt, hängt aufs innigste zu- 
sammen mit dem Lachen Dortchen Schönfunds, der Lux, der Figura Leu, des 
Jukundus, dem Lachen der Sympathie, des herzlichen Gutmeinens, dem 
Lachen aus jugendlich überschwänglicher oder wiedergewonnener Lebens- 
freude. 


IV 


Die Gegenüberstellung des Lachens und Weinens bedarf noch einer Er- 
gänzung: dieselbe polare Beziehung, derselbe verwandtschaftliche Gegensatz 
kehrt auf anderer Ebene wieder in dem Begriffspaar des Komischen und 
Tragischen. Vom Komischen war ja schon die Rede; Komödien könnten po- 
pulär, doch nicht unzutreffend definiert werden als „Stücke, bei denen man 
lachen muß“. Daß die Wirkung der Tragödie auf einem Mit-fühlen, Mit- 
leiden beruht, ist eine alte Einsicht. Auch wer den im Theater vergossenen 
Tränen keine allzugroße Beweiskraft zubilligt, wird immerhin einräumen, 
daß der Zuschauer, der vom tragischen Geschehen berührt, ergriffen, er- 
schüttert ist, sich in einer Verfassung befindet, die einer „Disposition zum 
Weinen“ nahe kommt. 

Das Merkwürdige ist nun: so sehr es zum literarischen Sprachgebrauch ge- 
hört, tragische und komische Dichtung in Parallele zu setzen, so wenig be- 
stehen restlos geklärte und gesicherte Vorstellungen über ihre Beziehungen 
zueinander, über das, was man als die gemeinsame Wurzel der beiden kon- 
trastierenden Dichtungstypen bezeichnen könnte. Zwar haben verschiedene 
Zeiten eine geradezu verwirrende Fülle von Aussagen über das Tragische 
hervorgebracht, auch solche, die einer schwelgerischen Lust am Spekulativen 
entstammen. Nicht minder hat das Komische, wie früher bemerkt, scharf- 
sinnige Betrachter, Deuter und Ausleger gefunden. Allein der Übergang von 
einer Domäne in die andere wurde selten gewagt, zum Teil aus verständ- 
licher Achtung vor der Eigengesetzlichkeit der Kunstformen. Fragen sollte 
man sich aber doch, ob gar keine Berührungspunkte zu finden sind: in der 
Auffassung, im Problemsatz. Gibt es nicht Themen, die sowohl eine komische 
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wie eine tragische Behandlung erlauben? Darf daraus nicht auf etwas are 


meinsames geschlossen werden? 
Natürlich, der gemeinsame Gegenstand komischer und a Dichtung 
ist der Mensch, der leidende, törichte, der herrlich dahinschreitende und er- 


bärmlich kriechende Mensch, das wandelbare, widerspruchsvolle, rätselhafte > ’ 


Wesen, das zuweilen einem Gott gleicht, zuweilen einem Tier (mit verdor- 
benen Instinkten). Nur: wie erscheint dieses vielgesichtige Wesen im Trauer- 
spiel, im Lustspiel? Wie verhalten sich die beiden Sehweisen. zueinander? 
Tragisch ist nach Schiller „das große gewaltige Schicksal, welches den Men- 


_ schen erhebt, wenn es den Menschen zermalmt.“ Der tragische Dichter zeigt 


seinen Helden beim heroischen Versuch, seiner Bestimmung genug zu tun. 
Das ist eine Konfrontation mit dem Absoluten, eine Zerreißprobe, bei der es 
um die menschliche Substanz geht. Immer steht dahinter die Frage: Was sind 
wir? Wie steht es mit unserem Wollen, unserem Vollbringen? Wo liegt un- 
sere Grenze? — die Frage nach dem Maß des Menschen also. Ebendies visiert 
jedoch von seinem Blickpunkt aus auch der Komödiendichter. Auch seine 
Kunst verrät ein Leiden an der menschlichen Unzulänglichkeit. „Alle großen 
Komödien der europäischen Bühne stammen von tragisch gestimmten Dich- 
tern“, heißt es bei Walter Muschg. Was der Darstellung von Narrheit, Heu- 
chelei, Eitelkeit und Schwäche über die Zeiten hin ihre Wirkung sichert, ist die 
Erinnerung an ein Menschenbild, das durch den Gegensatz heraufbeschworen 


wird. Daumiers Riesenpanorama der menschlichen Krüppelhaftigkeit wäre 


nicht möglich ohne den Sinn dafür, daß es noch anderes gibt als Mißbildun- 
gen: Gesundes neben dem Verkümmerten, Geradwüchsiges neben dem Schie- 
fen und Verbogenen, Großes neben dem Kleinen. Zweifellos ist es das Vor- 
recht der komischen Künste, durch tausend Koboldsprünge der Phantasie zu 
vergnügen, Heiterkeit und gute Laune zu verbreiten. Daß sie zugleich auf- 
stören, beunruhigen, dem Behagen ein leises Unbehagen an der eigenen Exi- 
stenz beimischen, darauf beruht gerade das Unvergängliche solcher Produkte, 
die für den Augenblick geschaffen scheinen und doch alles andere als „Ge- 
brauchskunst“ sind. Jedenfalls wird man weder bei Shakespeare, noch bei 
Moliere, noch bei Kleist die Verschwisterung von Tragik und Komik über- 
sehen dürfen. Am deutlichsten tritt dieser Zusammenhang in den Werken 
der großen Humoristen zutage, in ihrem gütigen, nachsichtigen oder bitteren 
Lächeln. Er läßt sich überdies auch bei begnadeten Künstlern unter den be- 
rufsmäßigen Spaßmachern feststellen. 

In einer Arbeit Max Schelers findet sich der Satz: „Der gleichsam ent- 
ferntere Gegenstand des Tragischen ist immer ‚die Welt, in der so etwas 
möglich ist‘.“ Erinnert das nicht an den Kellerschen Ausspruch von der Welt, 
die einen „immer wieder lächert“? Um es allgemein zu sagen: es gibt eine 


tragische und eine komische Weltansicht, die beide ihre Berechtigung aus der. 


menschlichen Natur herleiten. Neben dem Großen Welttheater steht die 
Comedie humaine. Wenn Lachen und Weinen „Monopole des Menschen“ 
sind (Helmuth Plessner), so darf man Komik und Tragik als die entspre- 
chenden Ausdrucksformen im künstlerischen Bereich betrachten. Es sind zwei 
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- verschiedene Methoden, den Menschen auszuloten, zu bestimmen, Größe und 
Gebrechen an ihm sichtbar zu machen. 


V 


Aus alledem geht hervor: Lachen und Weinen sind von Bedeutung für die 
Darstellung des Menschen, die philosophische wie die dichterische. In der 
bildenden Kunst, auf die hier nur ein flüchtiger Seitenblick geworfen werden 
kann, ist es nicht anders. Weder über das Lächeln der Mona Lisa noch über 
' das Schreien des Laokoon wäre soviel geschrieben worden (Triftiges und 
. anderes), wenn sich aus dem Streit über Fragen der künstlerischen Faktur 
nicht ein solcher über die menschliche Haltung entwickelt hätte. Passions- 
bilder, Kreuzabnahmen, Beweinungen Christi wollen freilich als religiöse 
Dokumente verstanden sein, zugleich aber als Bekenntnisse von Künstlern, die 
sich mit dem Leiden auseinandergesetzt haben.Als solche sind sie bezeichnend 
für Geister, Zeiten, Temperamente. Eine romanische Pieta, die des jun- 
gen Michelangelo, die Kreuzigung Grünewalds vom Isenheimer Altar, der 
Tote Christus von Mantegna, die Beweinung Christi von Rubens offenbaren 
unermeßliche Verschiedenheiten: in der Einstellung zum körperlichen und 
seelischen Schmerz, in der unbeholfen-naiven oder verhaltenen, der radikal 
naturalistischen oder rhetorisch übersteigerten Aussage, in dem, was spar- 
sam angedeutet, hinausgeschrien oder gar nicht zum Ausdruck zugelassen 
wird. — Aus Gründen, die Lessing im „Laokoon“ auseinandergesetzt hat, 
sind der Wiedergabe des Lachens in der bildenden Kunst gewisse Schranken 
gesetzt. Auch so noch bleibt der Raum für individuelle Differenzierung groß 
genug. Man halte sich etwa nur den Abstand vor Augen zwischen den Mäd- 
chen Renoirs, die zärtlich, versonnen oder schwärmerisch lächeln (wie auf 
dem Doppelbildnis der Sammlung Reinhart) — und der Kabarettistin Yvette 
Guilbert, wie sie (auf den Zeichnungen Toulouse-Lautrecs) vor das Publikum 
tritt: geistreich, witzsprühend, mit wohldosiertem Lächeln, ganz ihrer selbst 
bewußt. Oder man denke an das jubelnde Entzücken im Gesicht des jungen 
Flötenbläsers von Frans Hals (der sich überhaupt als physiognomischer Im- 
pressionist zu einem Spezialisten für lachende Gesichter entwickelt hat) — 
und an das späte Selbstbildnis Rembrandts (von 1665), an die mimischen 
Hieroglyphen im Antlitz des alten, gebückten, in sich zusammengeschrumpf- 
ten Mannes, der die Eitelkeit der Welt so gründlich kennt und sich mit hin- 
tergründigem Humor auch über die eigene Hutzelgestalt lustig macht. 
Unter den Dichtern gibt es nun, wie unter den Malern, geborene Physio- 
gnomiker, die es verstehen, sozusagen in einem Augenblick einen Menschen 
„zu Buch zu bringen“, wie Lichtenberg sagt. Wenn in Dostojewskijs Erzäh- 
lung „Die Sanfte“ die vertrauensvolle junge Frau von ihrem Mann auf die 
Folter einer verrückten, selbstsüchtigen Pädagogik gespannt wird, wenn 
dieses gläubige Geschöpf anfängt, gegen seinen falschen Wohltäter Verdacht 
zu schöpfen und ihn „mit einem mißtrauischen, stummen und unguten Lä- 
cheln“ anblickt, dann wissen wir auf einmal, wie weit es mit der Qual und 
Bitterkeit in der künftigen Selbstmörderin schon gekommen ist. Auch bei 
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ges Heulen.“ 


'verhafteten Apollonia heißt: „Sie heulte Pr ihr at 


Goethes „Wilhelm Meister“ weist in seinem erheblichen Persanenbes 
zwei Frauen auf, die förmlich als Komplementärfiguren wirken, Aurelie er, \ 
 Philine; die eine wird durch ihr Weinen, die andere durch ihr Lachen ge- 
kennzeichnet. Aurelie, die Schwester des Regisseurs Serlo, eine reiche, warm- 
herzige Natur von hohen künstlerischen Gaben, ist zu unerhörten Auf- 
schwüngen fähig, sensibel, feinnervig, aber eben dadurch auch aufs höchste 
gefährdet. Die Störung ihres inneren Gleichgewichts, ihre Überempfindlich- 
keit, das exaltierte Gebaren, mit dem sie sich selbst und andern zur Last 
fällt, wird nirgends so deutlich faßbar wie in den Momenten, wo sie, nach 
heftiger Abwehr, in Tränen ausbricht. Philine, ihr vollkommener Widerpart, | 
lebhaft und anziehend, bewegt sich mit vieler Anmut durch den Roman, wo- | 
bei man sich nur wundern kann, wie der Autor es fertig bringt, die Sympathie 
des Lesers gleichzeitig für zwei so gegensätzliche und, wie begreiflich, ein- 1 
ander nicht wohlgesinnte Frauen zu gewinnen. Philine ist im Gefüge der 
Erzählung durchaus nicht entbehrlich, so wenig wie innerhalb der Theater- | 
truppe, sie weiß auszugleichen, zu mildern, setzt die Männer in Aktion und 
versteht sich überhaupt auf die Kunst der Menschenbehandlung. Wenn man 
aber von allen Einzelheiten ihres bewegten Lebenslaufes nichts mehr weiß, 
nichts mehr von den Verwicklungen und Intrigen, von ihren Helferdiensten 
und launigen Einfällen, dann erinnert man sich immer noch an ihr Lachen 
als den Inbegriff ihres unbeschwerten, etwas leichtfertigen und dennoch gut- 
mütigen Wesens. 

Wollte jemand sich an einer Enzyklopädie des Lachens versuchen, so 
könnte er sich jedenfalls nicht über Mangel an Stoff beklagen. Das an- 
steckende, gesunde Lachen, das servile Lachen, das mutwillige Gelächter von 
Schulbuben, das Gekicher von Backfischen, das dummdreiste Grinsen, das 
dröhnende Lachen des wohlgenährten Mannes, das nervöse, das hämische, 
das affektierte Lachen: das alles kommt in unzähligen Varianten und Zwi- 
schentönen vor, in der Wirklichkeit wie in der Dichtung. Im Grunde gibt es 
so viele Arten zu lachen, wie es Menschen gibt. Und die Kunst der großen 
Menschenschilderer erweist sich unter anderem darin, daß ihre Gestalten 
„richtig“ lachen, so nämlich, daß es ihnen zu Gesicht steht, daß sie darin zu 
erkennen sind. 

Besondere Aktualität haben solche Fragen natürlich für das Theater. Bei 
jeder Faustaufführung z. B. kann man sich davon überzeugen, wieviel für 
das Schicksal des Dramas auf der Bühne von Mephistos Lachen abhängt. 
Wenn dieses Lachen nicht „stimmt“, ergeben sich die fatalsten Gewichtsver- 
schiebungen; andererseits hat der Darsteller schon halb gewonnen, sobald ihm 
das wahre „mephistophelische“ Lachen zu Gebote steht — nicht das eines 
tückischen Brunnenvergifters oder eines schurkischen, aalglatten Höflings, 
sondern ein überlegenes Lachen der Welt- und Menschenverachtung, ironisch, 
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' mit Menschen. 
Andere, fast ebenso heikle Aufgaben hält Lessing in „Minna von Barn- 
helm“ bereit, für den Schauspieler — und für den Leser. Zur Frau seines 
ä verstorbenen Freundes sagt Tellheim: „Hören Sie auf, Madame! Weinen 
£ wollte ich mit Ihnen gern, aber ich habe heute keine Tränen.“ In diesen 
Worten ist vorgebildet, was Lessing selbst viele Jahre später in den dunkel- 
sten Stunden seines Daseins mit unsäglicher Anstrengung zu erzwingen sucht: 
Zurückdrängung des inneren Aufruhrs, Verleugnung des Schmerzes. Wenn 
der Vereinsamte nach dem Tode von Frau und Kind jene erschütternden 
Briefe schreibt — eine Totenklage ohne Klagelaut — so tut Tellheim unter 
weniger düsteren Aspekten dasselbe: er erkämpft sich Fassung, er kontrol- 
liert seine Gefühle, er will ihnen gebieten, er verstellt sich. Daß ihm das der 
heftig andrängenden Minna gegenüber schwer fällt, macht ihm nur Ehre. 
Einmal vergißt er sich und schlägt eine bittere Lache auf, als der Groll über 
erlittene Unbill und schnöde Verdächtigung in ihm aufsteigt. Darauf Minna: 
„O ersticken Sie dieses Lachen, Tellheim! Ich beschwöre Sie! Es ist das 
schreckliche Lachen des Menschenhasses! ... Ich habe nie fürchterlicher flu- 
chen hören, als Sie lachen.“ Sofort erkennt sie die Gefahr, in der Tellheim 
schwebt — es ist die tragische Möglichkeit, wie in Molitres „Misanthrope“ 
— und sie wehrt sich gegen das Zwanghafte, Verkrampfte dieses Lachens, wie 
sie sich gegen den überspannten Ehrbegriff wehrt. Sie selber, liebenswürdig, 
weltfroh, erfinderisch und geistesgegenwärtig, hat wohl ein Recht, den be- 
rühmten Satz auszusprechen: „Kann man denn auch nicht lachend sehr ernst- 
haft sein?“ Wo es um ihr Lebensglück geht, ist sie nicht abgeneigt, in aller 
Unschuld ein wenig nach Riccauts Rezept zu verfahren: corriger la fortune. 
Aber den Hauptanteil am erfreulichen Ausgang hat nicht ihre Taktik, nicht 
das Spiel mit den Ringen, die Komödie in der Komödie. Ihr Triumph ist ein 
Sieg der Natürlichkeit, der Herzensgüte, der Liebe — ein Sieg ihres Lachens, 
aus dem selbst in Übermut und Ausgelassenheit das warme menschliche Ge- 

fühl spricht. 

Vom klassischen Lustspiel des 18. Jahrhunderts unterscheidet sich Kellers 
„Romeo und Julia auf dem Dorfe*“ ganz beträchtlich, in der Atmosphäre, in 
. der Problemgestaltung, in der sprachlichen Tönung. Aber aus seliger, selbst- 
vergessener Verliebtheit, aus jener Trunkenheit, zu der sich sogar Minna be- 
kennt, stammt auch das Lachen Vrenelis. Mögen die Glücklich-Unglücklichen 
Gespräche führen, die wie ein kindisches Gestammel anmuten, mögen sie in 
Tumbheit und süßer Verwirrung rührend unbeholfen nach Worten suchen, 
die dem sächsischen Edelfräulein viel leichter einfallen — Vrenelis Lachen 
hat darum nicht die geringere Zauberwirkung: „Vrenchen lachte ihn nur 
noch mehr an und hauchte dazu aus klangvoller Kehle einige kurze mut- 
willige Lachtöne, welche dem armen Sali nicht anders dünkten als der Ge- 
sang einer Nachtigall. ‚O du Hexe!‘ rief er, ‚wo hast du das gelernt? Welche 
Teufelskünste treibst du da?‘ ‚Ach du lieber Gott!‘ sagte Vrenchen mit schmei- 
chelnder Stimme und nahm Salis Hand, ‚das sind keine Teufelskünste! Wie 
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3 eeründig, voll Lust am blitzschnellen Hieb, am Spiel mit Worten, am Spiel 


' lange hätte ich gern einmal gelacht! Ich habe wohl re wenn ich a | 


allein war, über irgend etwas lachen müssen, aber es war nichts Rechtes da- | 

_ bei; jetzt aber möchte ich dich immer und ewig anlachen, wenn ich dich sehe. ee | 
Falls es noch eines Beweises bedürfte, daß lange nicht alles Lachen ein Be- : 
wußtsein der eigenen Überlegenheit zur Voraussetzung hat: hier ist er. Vre- 
neli macht sich nicht lustig über etwas oder über jemand. Ihr Lachen ist ein 
inniges Vergnügtsein, ein naives Lachen, von der entzückenden Unbefangen- 1 
heit, die man an Kindern kennt. Dankbar für die Nähe des Geliebten, vom 
Glück des Daseins erfüllt, lebt sie ganz im gegenwärtigen Augenblick. Sie 
freut sich am Licht, bevor das Dunkel über ihr zusammenschlägt. 


VI 


Für die Phänomenologie des Weinens wird man sich weniger an die Ro- 
mane der tränenseligen Zeitalter halten; gegen Gefühlsüberschwemmungen, 
die sich gar zu häufig ereignen, gegen Tränen, die zur literarischen Formel 
geworden sind, regt sich ein Mißtrauen, das nicht leicht zu beschwichtigen ist. 
Viel unmittelbarer und wahrer wirken dagegen manche Gedichte: in der 
Lyrik, wo die Seele gewissermaßen mit sich allein ist, ohne Zeugen und Be- 
obachter, findet gerade der Schmerz zuweilen einen ganz reinen und gelösten 
Ausdruck, da fließen Tränen, hinter denen alles Theatralische, Phrasenhafte, 
Konventionelle weit zurückbleibt — in der Marienbader Elegie, in Gretchens 
Anrufung der mater dolorosa, bei Claudius, bei Brentano, bei Mörike. 

Daß aber eine Behandlung des Themas auch in Prosa möglich ist, ohne 
Abgleiten ins Sentimentale, daß die Momente des Weinens sich als überaus 
aufschlußreich erweisen können, weil Uneingestandenes, Verheimlichtes, lang- 
her Vorbereitetes mit plötzlicher Gewalt «durchbricht, daß sie Entscheidendes 
verraten vom Wesen eines Menschen, seinem Verhältnis zu andern und zu sich 
selbst, dafür finden wir eine eindrückliche Bestätigung in zwei Novellen: 
Stifters „Brigitta“ und dem „Schleier“ von Emil Strauß. 

Die Handlung des „Schleiers“ ist einfach. Der Freiherr von Tettingen, der 
an seiner schönen und tatkräftigen Frau eine prachtvolle Gefährtin hat, lernt 
auf einem Jagdausflug eine Dame der Nachbarschaft kennen und läßt sich 
von ihrer Jugendlichkeit derart gefangennehmen, daß eine leidenschaftliche 
Liebe daraus wird. Ein Schlößchen, auf dem der Freiherr gelegentlich zu über- 
nachten pflegte, ist der Schauplatz der Untreue. Von Zweifeln und Unruhe 
gequält, entschließt sich die Baronin widerstrebend zu einem nächtlichen Gang 
auf das Jagdschloß, wo sie ihren Mann mit der Geliebten schlafend antrifft. 
Einen Schleier, sein erstes Geschenk aus der Verlobungszeit, heftet sie um 
die Liebenden. Dieses stumme Zeichen schmerzlicher Selbstüberwindung ruft 
in Tettingen alles wach, was ihn an seine Frau bindet. Er eilt ihr nach, und 
es kommt, nach einem ehrlichen und klaren Bekenntnis des Mannes, zur Ver- 
söhnung. 

Das wäre also die alte Geschichte von einem Ehebruc, von der Bewäh- 
rungsprobe einer Ehe, vorgetragen ohne das mindeste Streben nach kapri- 
ziösen Neuerungen. Wenn es dennoch mit dem Attribut „klassisch“ seine Rich- 
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_ tigkeit hat, das Hermann Hesse für den älteren, heute fast vergessenen Lands- 


mann in Anspruch nimmt, so liegt das daran, daß Strauß in einer kraftvollen, 
eigenwüchsigen Sprache Menschen zu zeichnen weiß, daß es ihm gelingt, die 
Spannung einer Situation in wenig Worten zu verdichten. 

Man sehe nur, was die Lineatur eines einzigen Satzes über Frau von Tet- 
tingen aussagt: „Sie war von so wunderbar reger Lebenskraft, daß sie nicht 
nur in zehn Jahren sechs strotzenden Kindern das Leben gegeben und in un- 


_ ablässiger Pflege und Zucht gehalten, nicht nur den ausgedehnten Haushalt 


“ mit natürlicher Lust bis ins einzelne durchdrungen und geleitet hatte, sie war 


ir 


gleichzeitig mit ihrem Manne Landwirt, Viehzüchter, Unternehmer, Volks- 
wirt geworden und war in allem so als Herrin zu Hause, daß sie in jedem 


Augenblick die Leitung übernehmen konnte.“ Oder die Stelle, wo sie An- 


zeichen für die Untreue ihres Mannes wahrnimmt: „Ein Schrecken durchfuhr 
sie, nicht ein Verdacht, eine unglaubliche Gewißheit. — Sie stand da mit mas- 
kenhaftem Lächeln und schaute zu, wie er ihre Kinder küßte.“ Schon hier, wo 
das Gegenmotiv zum Weinen auftritt, muß man auf einen ungewöhnlichen 
Menschen schließen. Noch mehr, wenn die Frau bedrückt und schweren Her- 
zens sich auf den Weg macht, um über ihre Lage Klarheit zu gewinnen: „Es 
wollte der Frau grauen beim Eintritt in das Dunkel, aber sie schüttelte nur 
den Kopf und sagte: ‚Was gibt es denn noch zu fürchten!‘ — Und nun emp- 


- fand sie die Trostlosigkeit ihrer Worte und mußte weinen und schluchzen und 
griff zum Taschentuc. Da fiel ihr ein, daß sie einmal am hellen Tage eine 


Frau laut weinend durch die Straßen habe laufen sehen und daß ihr nie vor- 
her etwas so das Herz zerrissen hatte wie jener Anblick, — und sie faßte sich 
und wurde wieder still.“ Ein kurzes Innehalten, eine Erinnerung, ein kaum 
angedeutetes Selbstgespräch, das genügt hier, um erkennen zu lassen, was 
Tapferkeit, was Haltung ist, die sich von allem Arrangement der eigenen 
Person im Hinblick auf andere so sehr unterscheidet. Diese Frau, die in. der 


- wenig vorteilhaften Rolle der Eifersüchtigen auftritt, verhält sich so, daß 


man das völlig vergißt, daß die Gedanken ans Rechthaben, an Vorwürfe, an 


- Rache zurücktreten. Sie leidet, sie weint. Aber mitten in der Einsamkeit, wo 


kein Mensch sie sieht, läßt sie sich nicht gehen. Sie kapituliert nicht, sie wehrt 
sich gegen das Auflösende, gegen ein Auskosten des Leidens. 

Und der Schluß zeigt erst recht, welche Kräfte der Bewahrung und Wieder- 
herstellung in ihr liegen. Tettingen hat sich erklärt, ohne Hinterhalt und Be- 
schönigung, ohne Selbsterniedrigung, und er bittet seine Frau um Verzeihung. 
Dann heißt es: „Sie schüttelte nur den Kopf und sprach: ‚Ich habe Dir nichts 
zu vergeben, ich liebe Dich.‘ Die Tränen stürzten ihr aus den Augen und sie 
sank auf die Bank. — Er zog das seidene Tuch, in dem die Nadeln steckten, 
hervor und bat: ‚Dann nimm auch dieses wieder, bitte ich Dich‘, und legte es 
ihr auf die Hände. — Ihre Tränen fielen darauf. — Sie nahm’s und wischte 
die Tränen ab, aber immer neue quollen hervor. — Er fuhr fort: ‚Und wenn 
Du erst wieder Freude an mir hast, an dem Tag stecke ihn wieder ums Haar, 
damit ich es weiß und Dir danken kann.‘ — Sie hatte die Nadeln heraus- 
gezogen und trocknete sich das Gesicht ab. Sie breitete den Schleier ausein- 
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"breitet, fast ohne Worte, durch ein (wie einprägsames!) Zeichen gibt sie ihrem 


ke ihn Geht äh links mit de peter Nadeln) fest, ließ die 

fliegen und sagte: ‚So kann er trocknen.‘ — Der Mann ließ sich ihr geg er 
auf die andere Bank nieder und sah sie aus brennenden Augen an, und Scha: am 
und Trauer drückte so schwer, daß er kein Wort mehr hervorbrachte. — Da 
kam der Hund die Treppe heraufgetappt, ihnen nach, sprang neben der Frau 


merken zu lassen, fingen sie miteinander zu sprechen an.“ 

Eindrücklich ist hier nicht nur die Großzügigkeit und Güte einer Frau, die 
ein seltenes Bedürfnis nach sauberen Lösungen hat, es ist die Selbstverständ- 
lichkeit, mit der eine fast übermenschliche Leistung vollbracht wird. Frau von 
Tettingen gibt sich nicht überlegen und abgeklärt, sie verleugnet Schmerz und 
Verwundung nicht, und noch viel weniger denkt sie daran, aus der Situation 
irgendeinen Vorteil zu ziehen. Sie verzeiht, weil sie liebt. Und dies spielt sich 
ab als ein Dialog, in dem das Beste, das kaum Sagbare in die Gebärde über- 
gegangen ist. Schweigend hat die Frau den Schleier um das Liebespaar ge- 


der aufdrängenden Sonne entgegen: und als scheuten sie ‚sich, das Tier “ 


Manne Antwort. Was bei mehr als einem Autor zu einem Fest seelischer Auf- 
weichung geworden wäre, das hat Emil Strauß mit ungemeiner Diskretion 
behandelt. Es wird nichts vertuscht, bemäntelt oder ins Ungefährliche um- | 
gebogen, nichts zerredet. Aber der Kampf der beiden Menschen um sich selbst, 
um neue Gemeinsamkeit, ist bis ins Feinste hinein sichtbar: im zögernden, 
unsicheren oder freieren Sprechen, im Weinen, in einer Begegnung der Blicke, 
der Hände, in dem, was gesagt, angedeutet und verschwiegen wird. Kein 
Wort zuviel, keines zu wenig, und doch ist alles da, was wir brauchen, um den 
Vorgang als einen schicksalhaften zu empfinden. | 
Bei Stifter, dem Mann des Maßes, der Ordnung und der Ausgeglichenheit, 
erwartet man keine heftigen Ausbrüche und leidenschaftlichen Szenen. So er- 
staunt es einigermaßen, daß in „Brigitta“ die Lebensgeschichte der Heldin 
sich fast in jeder Phase entwickeln ließe aus den Situationen, wo sie weint 
oder im höchsten Schmerz tränenlos dasteht. Brigitta wächst auf mitten im 
Überfluß an allen Lebensgütern, jedoch ohne Liebe. Sie ist nicht schön, wird 
vernachlässigt und erfährt ständige Zurücksetzungen gegenüber ihren Schwe- 
stern. „Wenn die Mutter wohl manchmal aus verzweiflungsvoller Brünstig- 
keit die andern Kinder herzte, sah sie nicht das starre, schwarze Auge Bri- 
gittas, das sich hinheftete, als verstünde das winzige Kind schon die Krän- 
kung.“ Auch später ist sie anders als Mädchen ihres Alters. „Die Schwestern 
waren weich und schön geworden, sie bloß schlank und stark.“ Sie reitet „gut 
und kühn wie ein Mann“, tut Männerarbeit, liest viel, ist am liebsten allein. 
Da sie mit ihrem bloßen Dasein den Wünschen und Vorstellungen des Vaters 
widerspricht und einer plumpen Zurechtweisung ihren stillen, hartnäckigen 
Widerstand entgegensetzt, wendet auch er sich von ihr ab. Niemand ist da, 
der sie versteht, niemand, dem sie sich öffnen könnte. So lernt sie das Leiden 
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eines häßlichen Mädchens kennen, an dem sie kaum weniger schwer tiägt als 


- C. F. Meyers Julian Boufflers, der bel idiot, am „Leiden eines Knaben“. Die 
- Folge ist: sie baut sich eine eigene, abseitige Welt auf, sie sucht den gesell- 
- schaftlichen Kontakten aus dem Wege zu gehen. Noch bis in die entscheidende 
Begegnung mit Stephan Murai wirkt diese Unzugänglichkeit und beinah klö- 


sterliche Zurückhaltung nach, das System des Abschlusses gegen die Men- 


- schen, das sie mühsam ausgebildet hat. Dann freilich brechen alle künstlich 


errichteten Dämme. Nach einem Gespräch mit dem jungen Mann, in dem sie 
zum ersten Mal den Ton echtet Liebe vernimmt, schließt sie sich in ihrer 
Kammer ein. „Da Brigitta in dieser Nacht zu Hause angelangt war, da sie 
sich in ihr Zimmer begeben hatte und den Putzflitter Stück um Stück von dem 
Leibe nahm, trat sie im Nachtgewand vor den Spiegel und sah lange, lange 
hinein. Es kamen ihr Tränen in die Augen, die nicht versiegten, sondern 
“mehreren Platz machten, die hervor drangen und herab rannen. Es waren die 
ersten Seelentränen in ihrem ganzen Leben gewesen. Sie weinte immer mehr 
und immer heftiger, es war, als müßte sie das ganze versäumte Leben nach- 
holen und als müßte ihr um vieles leichter werden, wenn sie das Herz heraus- 
geweint hätte. Sie war in die Knie gesunken, wie sie es öfters zu tun gewohnt 
war, und saß auf ihren eigenen Füßen. ... Da endlich die Quellen nach- 
gelassen hatten und die Kerzen herabgebrannt waren, saß sie noch auf der 
Erde vor dem Spiegeltische, gleichsam wie ein ausgeweintes Kind, und sann.“ 

Diese elementare Erschütterung, dieses Aufgewühltsein hat der „wohltem- 
perierte“ Stifter beschrieben, den man so oft nur als den Darsteller des har- 
monischen, stillen, pflanzenhaften Wachstums kennen will. Er beschreibt 
weiter, wie die Heirat zustandekommt, wie Murai sich durch die Schönheit 
einer jungen Nachbarin zu einer flüchtigen Untreue hinreißen läßt, wie Bri- 
gitta ihrem Mann „mit sanften Worten die Scheidung anträgt“. Murai er- 
schrickt, antwortet vorwurfsvoll, ja mit Schärfe. Die nun folgende Reaktion 
ist ganz Brigitta: „Sie sagte kein Wort, sondern sah ihn bloß mit den trocke- 
nen, entzündeten Augen an — aber als er nach drei Tagen seine Reisekoffer 
gepackt und fortgeschickt hatte — als er nun selber in Reisekleidern gegen 
Abend fortgeritten war: so lag sie, wie einst, da sie die Dichtungen ihres 
Herzens den Büschen des Gartens zugerufen hatte, auch jetzt vor Schmerz auf 
dem Teppiche ihres Zimmerbodens, und so heiße Tropfen rannen aus ihren 
Augen, als müßten sie ihr Gewand, den Teppich und das Getäfel des Bodens 
durchbrennen — es waren die letzten, die sie dem immer noch Heißgeliebten 
nachsandte, dann keine mehr.“ 

Diese Katastrophe — nicht die einzige in den Werken Stifters — ist ebenso 
folgenschwer wie die im „Turmalin“ oder im „Kalkstein“ geschilderte. Doch 
es heißt: „dann keine mehr“. Gerade der Zusammenbruch macht das Unzer- 
störbare in Brigitta sichtbar. Sie lebt nun wieder allein, mit ihrem Kind. Aber 
sie verkriecht sich nicht, siecht nicht dahin, verzehrt sich nicht in nutzloser 
Trauer. Vielmehr beginnt sie auf ihren Gütern zu wirtschaften, führt plan- 
mäßig und umsichtig weittragende Reformen durch, sorgt für die Bevölke- 
rung, gewinnt durch ihr mutiges Vorgehen Freunde und Anhänger und gibt 


einer | en a) neuen Auftr st 
andere Brigitta vor uns: es ist die Brigitta, kei im Anfang rzählu: 
A; kennen lernt. Frei und sicher bewegt sie sich in der Natur wie unter Mensd 
.n mit einer merkwürdigen Unabhängigkeit, dabei heiter und gelassen, durch- 
j aus unbefangen und natürlich. Wie G. Keller eingangs der „Armen Baronin“ 
ein fertiges, schwer deutbares Menschenbild vor uns hinstellt, um uns an sei- | 
ner Enträtselung teilnehmen zu lassen, so macht es Stifter in „Brigitta“ mit ! 
hr dem Major und mit der weiblichen Hauptfigur. Die fragmentarischen Daten, 
die zunächst mehr beiläufig aus Brigittas Leben mitgeteilt werden, erregen 
die Neugier aufs höchste: was ist das für eine Frau, die sich so souverän über 
Konventionen hinwegsetzt, die so eigenwillig und aufopferungsbereit ist, so- j! 
viel Energie und Ausdauer an den Tag legt, ohne unweiblich zu wirken? Die 
nachträglich berichtete Jugendgeschichte bringt manche Aufklärung. Man er- \ 
kennt an der gegenwärtigen Brigitta jene ursprüngliche Kraft und Unbeug- 
samkeit, die dem Vater als Verstocktheit erschienen war. Aber das Erstaunen ' 
über das, was sie aus sich gemacht hat, wird darum nicht geringer. Man fragt 
sich: wie war es Brigitta möglich, mit solchen Narben, ja Verstümmelungen | 
weiter zu leben? Wie brachte sie es fertig, ein schön geordnetes, für viele 
wohltätiges Dasein über einem solchen Abgrund von Dunkel und Einsam- 
keit zu errichten? Der Bewunderung, die man für Brigitta empfindet, tut es 
keinen Eintrag, daß es in ihrem Leben noch ein ungelöstes Problem gibt: das 
Verhältnis zum Major. Viele Jahre lang haben er und Brigitta — aus einer 
Art Furcht vor einem neuen Blitz des Schicksals — nebeneinander gelebt. in 
einer Freundschaft, die doch unverkennbare Zeichen der Liebe an sich trug. 
Da führt die Vorsorge für ihren Knaben, der einen Unfall erlitten hat, die 
Gatten wieder zusammen. Die Szene, die diese Wendung bringt und alle Miß- 
verständnisse beseitigt, kann nicht übergangen werden: „Der Major wendete 
sich vollends herum — beide starrten sich eine Sekunde an — nur eine Se- 
kunde — dann aber vorwärts tretend lag er eines Sturzes in ihren Armen, 
die sich mit maßloser Heftigkeit um ihn schlossen. Ich hörte nichts als das 
tiefe, leise Schluchzen des Mannes, wobei das Weib ihn immer fester um- 
schlang und immer fester an sich drückte. — Ich war in höchster Verlegenheit 
und wollte stille hinausgehen; aber sie hob ihr Haupt und sagte: „Bleiben 
Sie, bleiben Sie!“ — Das Weib, das ich immer ernst und strenge gesehen 
hatte, hatte an seinem Halse geweint. Nun hob sie, noch in Tränen schim- 
mernd, die Augen — und so herrlich ist das Schönste, was der arme, fehlende 
Mensch hienieden vermag, das Verzeihen, — daß mir ihre Züge wie in un- 
nachahmlicher Schönheit strahlten und mein Gemüt in tiefer Rührung 
schwamm.“ 
Wieder weint Brigitta, anders als früher. Diesmal sind es Tränen der 
Freude, die sie vergießt — nur sagt das eigentlich viel zu wenig. Daß sie alle 
Bitternis und quälende Erinnerung losgeworden ist, ohne Zwang und Gewalt- 
tat gegen sich selbst, daß sie gütig, verstehend und im schönsten Sinne des 
Wortes frei geworden ist, das ist das beglückend Neue an ihrer Haltung. 
Zweimal hat Brigitta vorher geweint, zuerst, als sich Murais Liebe ankün- 
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 digte, dann, bitter und verzweifelt, nachdem sie ihn verloren hat. Beide Male 
zieht sie sich in die Einsamkeit zurück — jetzt nicht mehr. Etwas Festliches 
- und Frohlockendes liegt in der Aufforderung „Bleiben Sie, bleiben Sie!“, mit 
der sie den Freund und Vertrauten ihres Mannes an ihrem Glück Anteil neh- 
men läßt. Was irgend an Selbstquälerei und Verhärtung an ihr war, — auch 
die absolutistische Liebesforderung gehörte dazu — das ist nun geschwunden. 
Was nach Verkümmerung aussah, ist gerade gewachsen. Nicht unähnlich der 
- Armen Baronin, mit der sie einige Züge gemeinsam hat, ist sie schöner, ja, 
- man möchte sagen jünger geworden. Und daß diese erfreuliche Summe ihres 
2 Lebens, daß jede Regung ihres Innern in so herrlicher Schrift von ihrem Ge- 
sicht abzulesen ist, das gehört zu den Leistungen Stifters, die nicht gering 
veranschlagt werden dürfen. 

Eine Bemerkung aus den „Wahlverwandtschaften“, dort auf Charlotte be- 
zogen, könnte auch für Brigitta gelten: „Sie hatte geweint, und wenn weiche 
Personen dadurch meist an Anmut verlieren, so gewinnen diejenigen dadurch 
unendlich, die wir gewöhnlich als stark und gefaßt kennen.“ Vorgänge dieser 
Art — so verschieden die Krisenlage sein mag — enthalten nicht die heimliche 
Aufforderung an den Leser, sich anstecken zu lassen von der Wonne des Zer- 
fließens. Tränen sind bei Goethe, bei Stifter, bei Emil Strauß nicht gleich- 
bedeutend mit der Wehleidigkeit, mit einer Verunklärung der Situation, 
einem Unscharfwerden aller Konturen. Sie sind wohl ein Eingeständnis 
menschlicher Schwäche und Anfälligkeit, aber einen Verlust an „Persönlich- 
keit“ wird man darin nicht in jedem Fall erblicken wollen — es sei denn, man 
halte sich in etwas pedantischer Weise an gewisse stoische Forderungen, die 
möglicherweise mit einem männlichen Prestigebedürfnis zusammenhängen. 
Die weinende Brigitta oder Frau von Tettingen sinken keineswegs in unserer 
Achtung, so wenig wie der Zuschauer dem tragischen Helden seine Sympathie 
entzieht, weil er sich in Irrtümer verstrickt und, schuldbeladen, dem unaus- 
weichlichen Untergang entgegengeht. 

Läßt sich aus alledem ein Ergebnis gewinnen? Es kann, dem Charakter 
dieses Versuches entsprechend, nur in skizzenhafter Form festgehalten werden: 

Wenn im „Sinngedicht“ das Lachen als ein Zeichen des freien, unbefange- 
nen Verhaltens zum menschlichen Gegenüber erscheint, zuweilen, aber nicht 
immer, im Sinne der Auszeichnung, so ist das Weinen allerdings ein Symptom 
des Weichwerdens, aber durchaus nicht ausschließlich und eindeutig im Sinne 
der Auflösung, des Abfalls von sich selbst: es hat ebenso mit der Leidens- 
fähigkeit zu tun, mit der Bereitschaft zu Wandlungen. Auch das Weinen ist 
differenzierter, als man zuweilen angenommen hat. Es gibt ein Nichtweinen- 
können aus dem Übermaß des Schmerzes — oder aus bloßer Gefühlsarmut. 
Lachen und Weinen kommen in verschiedenen Höhenlagen vor, sie umfassen 
Dur- und Molltonarten, von den unzähligen Modulationen und Übergängen 
gar nicht zu reden. Es sind Außerungen, durch die sich der Mensch in seinem 
unverwechselbar Persönlichen kennzeichnet. Darf es da wundernehmen, daß 

beides in den Werken der Literatur notwendigerweise begegnet, in immer 
neuen, oft überraschenden Bezügen? Lust am menschlichen Antlitz, an seinen 
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zeine glückliche TE eingi ri . nährt sich ı nicht ge 

Grade das Interesse des Autors an ehe Geschöpfen seiner eigenen t 
Von einer überzeugenden, glaubhaften Gestalt sagen wir: sie hat | 
fülle, anders als die blutlosen Schemen und Idealfiguren, sie steht als Ga 


heit, auch als körperliche Erscheinung vor uns, sozusagen als „ein Mensch 
wie er leibt und lebt“. Tolstojs Werk — um nur diesen einen Bea 
Physiognomiker noch zu nennen — zeigt beispielhaft, wie es ist, wenn sich 
das Drama des Menschen im Gesicht abspielt, wenn das, was in ihm vorgeht, 
Miene, Haltung und Gebärde prägt. Da finden sich Gespräche voll Spannung, _ 
voll erregender Polyphonie: ihre Wirkung beruht nie auf dem gesprochenen | 
Text allein, sondern ebensosehr auf den Ober- und Untertönen, den Verfin- 
sterungen und Aufhellungen, die immer Antwort und Frage zugleich sind. 
Ein dumpfes Vorsichhinbrüten, ein Strahlen, das sich nicht verbergen läßt, | 
ein ungläubiges, hilfloses Staunen kann etwas zum Ausdruck bringen, wo- 
für Worte unzureichend sind. Wie das eine überhaupt möglich wird, das 
andre sich unmerklich verliert, ganz ausbleibt oder in einer neuen Bewegung 
aufgeht, wann und wie jemand lacht, weint oder lächelt, das gehört zu der 
anschaulichen Menschenkunde, die einen integrierenden Bestandteil jeder 
Dichtung bildet. 


HUGH POWELL - LEICESTER 


PROBLEME DER GRYPHIUS-FORSCHUNG 


Seit seinem Tode im Jahre 1664 ist Andreas Gryphius von Literaturge- 
schichtlern selten länger als für den Zeitraum einer Generation unbeachtet _ 
geblieben. 1702 schrieb Leubscher, der mit der Enkelin des Dichters ver- 
heiratet war, eine Denkschrift mit dem Titel „De claris Gryphis Schediasma.“ 
Um 1730 zeigte Gottsched Interesse für die Tragödien von Gryphius und 
fragte den Direktor der Dresdner Hofkomödianten, warum er sie nicht auf- 
führe. 1741 veröffentlichte J. E. Schlegel seinen Aufsatz „Vergleichung 
Shakespeares und Andreas Gryphs“. 1817 hob Tieck ihn wieder hervor in 
seinem „Deutschen Theater“, nachdem er während der Goethezeit vorüber- 
gehend unbeachtet geblieben war. Vierzig Jahre später wurde das Andenken 
Gryphs wiederbelebt durch die Abhandlung von F. Strehlke in Herrigs 
Archiv. 1870 gab Tittmann eine Auswahl der Dramen heraus und zwischen 
1878 und 1884 folgte Palm mit dem Versuc eines gesamten Neudrucks der 
Dichtung Gryphs. 1904 erschien die anregende Monographie des Bibliophilen 
V. Manheimer „Die Lyrik des Andreas Gryphius“, die bis dahin eindring- 
lichste Abhandlung über Gryphius. W. Flemming folgte im Jahre 1921 mit 

„Andreas Gryphius und die Bühne“. Seitdem haben viele Dissertationen, 
Abhandlungen und Neudrucke der Gedichte und Dramen das Interesse an 
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' dem Dichter in Literaturkritik und -geschichte wach gehalten. Aber die von | 
allen Gryphiusforschern so sehr vermißte vollständige wissenschaftliche Aus- 
gabe ist bisher noch nicht erschienen, und soll der 300. Todestag des Dichters 
in solcher Weise gefeiert werden, so bleibt nicht mehr viel Zeit übrig. 

Die Gryphiusforschung der letzten 50 Jahre scheint seine Lebensumstände 
vernachlässigt zu haben. Was wir über sein Leben wissen stammt meistens 
aus den Berichten von S. v. Stosch dem Schwiegersohn Gryphs, von Leubscher, 
"Lauterbach und Stief!, die anscheinend alle Zugang zu Gryphs Tagebuch 

gehabt haben. Dieses wertvolle Dokument ist leider in unserer Zeit nicht mehr 
- aufzufinden, und es bestehen Zweifel darüber, ob es nicht mit der von Leub- 
- scher erwähnten „Selbstbiographie“ identisch war. Die Vernichtung des Tage- 
buchs ist nicht nachgewiesen, aber wenn wir uns an die wiederholt auftreten- 
- den Feuersbrünste jener Tage, ja noch des 18. Jahrhunderts, erinnern, so 
- scheint es uns wohl möglich, daß das Tagebuch von dem gleichen Schicksal 
betroffen worden ist, wie so viele der Gryphschen Manuskripte. (So sind „Die 

Fischer“ im Brand Glogaus 1656 verlorengegangen.) Sollte es aufgefunden 

werden, so würde es uns sehr wahrscheinlich wichtige Aufschlüsse über Er- 

lebnisse und Eindrücke des Dichters vermitteln. Eine ebenso offene Frage ist, 
was aus den Manuskripten von „Heinrich der Fromme“, „Ibrahim“, „Hedwigis 

Tragoedia“, „Excidium Familiae Saulis“, „Exercitationes Theologico* und 

Schediasma Judiciis Publicis“ geworden ist. Gryphs Manuskripte gingen unter 

seinen Bekannten (und unter Fremden) von Hand zu Hand, manchmal gegen 

seinen Willen, wie z. B. sein „Carolus Stuardus“: „daß unlängst... wider 
mein Vermutten / in viler ja auch Fürstlicher und vortrefflicher Personen 

Hände gerathen.* Einiges wurde ihm auch gestohlen und vielleicht befindet 

sich manches davon, wenn auch nicht gerade sein Tagebuch, noch heute unent- 

deckt in öffentlichen oder privaten Bibiliotheken. Inzwischen versieht uns die 

Lyrik mit nicht unwichtigen Auskünften über Vorfälle und Beziehungen im 

Leben Gryphs, wie ich schon früher aufzuweisen versucht habe?. Besonders 

aufschlußreich sind die „Strafgedichte“* und die Gedichte an „Eugenie“. 

Einige Einzelheiten mögen auch in eventuell noch erhaltenen Briefen zu 

finden sein. Es bestehen ausreichende Möglichkeiten für weitere Untersuchun- 

gen wie die von Vietor® und Wentzlaff-Eggebert? über den Briefwechsel 
zwischen Gryphius und Czepko und die von Reifferscheid®, der Gryphs Brief 
_ aus Amsterdam an den Straßburger Professor Böcler anführt. Außer zu 

Böcler unterhielt Gryphius in Straßburg freundschaftliche Beziehungen auch 

zu Dannhauser, Biccius und Rebhans. Vielleicht liegt der Briefwechsel mit 


1 Last- und Ehren- auch Daher immerbleibender Danck- und Denc-Seule ... auffge- 
richtet von Baltzer Siegmund von Stosch, 1665. 
S. Lauterbach: Fraustädtisches Zion, 1711. 
C. Stief: Schlesisches Historisches Labyrinth, Breslau, 1737. 

2 In meiner Ausgabe des „Carolus Stuardus“, Leicester 1955, p. XXV #. 

3 GRM 14, 1926. 

4 Deutsche Mystik zwischen Mittelalter und Neuzeit, 2. Aufl. 1947. 

5 Quellen zur Geschichte des geistigen Lebens in Deutschland während des 17. Jahr- 
hunderts, 1889. 
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| = er  mannswaldau hin- und hergegangen. Es wäre von n-Interesse fest teller 
ae sich einige vielleicht in dem bayerischen Kloster Maihingen befinden”. I 
Be, eingehende Erforschung der Freunde des Dichters könnte vielleicht mehr 
Br Licht werfen auf das Leben und die Persönlichkeit Gryphs. Zu seinen Jugend- 
Fr freunden gehörten z. B. von Gersdorff, G. S. Pirscher, Matthaeus Hofmann, 
Nicolaus von Debschitz, Friedrich von Sack, Christian Rüdinger, Christoph 
Köler, Caspar Baumann. Freunde seiner reiferen Jahre waren der Arzt 
Jonston und der Breslauer Stadtphysikus Philipp Jacob Sachs von Löwen- 
heim. Die Jesuiten Kircher und Borrhi waren mehr Wissenschafts- und 
Berufskollegen Gryphs als vertraute Freunde. Trotzdem könnten eventuell 
von ihnen hinterlassene persönliche Aufzeichnungen möglicherweise erhel- ; 
lende Hinweise auf den Dichter enthalten. ' 
i 
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Es wurde oftmals die Frage aufgeworfen, ob Euroline eine pathologische 
Natur gewesen sei. Es gibt in seinen Gedichten reichlich Belege dafür, daß 
er von Kindheit an öfters krank gewesen ist. Besonders in Holland scheint er 
kränklich und zeitweise sogar am Rande des Todes gewesen zu sein, doch 
nennt er uns nur sehr wenig Symptome, aus denen wir auf eine bestimmte 
Krankheit schließen könnten. Manchmal mußte er wegen Schmerzen und 
hohem Fieber das Bett hüten, und gelegentlich scheint er uns der Hypo- 
chondrie verdächtig. Es steht außer Zweifel, daß sein Interesse an Tod und 
Verwesung mit seinem Gesundheitszustand in Verbindung stand. Wohl war 
in jener Zeit sein Interesse für Anatomie und seine Freude an Sektionen 
nichts Außergewöhnliches, und im Deutschland des 30jährigen Krieges zeigte 
sich der Prozeß menschlicher Verwesung häufig auf offener Straße; dennoch 
läßt sich behaupten, daß die Anziehungskraft, die der fortschreitende Zerfall 
menschlicher Leichen auf ihn ausübte, an Perversion grenzt. Es scheint uns 
bedenklich, ob mit dem Hinweis auf den analytischen Verstand des Wissen- 
schaftlers eine ausreichende Erklärung gegeben ist für das Leichenfest, zu 
dem wir in den „Kirchhofsgedanken“ eingeladen werden. Und war die 
Abhandlung „Mumiae Vratislaviensis“ allein von dem Wissenschaftler in ihm 
angeregt worden, oder nicht doch vielleicht auch von einer abnormalen Ver- 
anlagung seines Charakters? Als Junge war er gegenwärtig, als seine Mutter 
an Lungentuberkulose starb; die meisten normalen Menschen würden wohl 
nach einem gleichen Erlebnis einen intensiven Widerwillen gegen alle Symp- 
tome von Krankheit und Verfall davontragen. Nicht so Gryphius. 

Die Neigung unseres Dichters zu melancholischer Versunkenheit wurde 


* Seitdem dieser Aufsatz geschrieben wurde, habe ich festgestellt, daß sich die Fürst- 

lich Oettingen-Wallerstein’sche Bibliothek seit 1948 in Schloß Harburg und nicht 
in Kloster Maihingen befindet. Auf meine Anfrage wurde mir mitgeteilt, daß in 
Harburg von Hofmannswaldau lediglich ein Manuskript vorhanden sei, und daß 
dieses Heldenbriefe, Sonette und Grabschriften enthalte. Die Angabe des Wilhelm 
Kosch in seinem Deutschen Literatur-Lexikon (Bd. 2, 2. Auflage, Bern 1953, 

S. 1036) ist also zu berichtigen. 
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_ verstärkt durch seine Erfahrungen menschlicher Falschheit und Verderbtheit. 


Er erzählt uns, daß ein „falscher Freund“ verantwortlich gewesen sei für 
seines Vaters Tod. Sein Bruder Paulus wurde von den Katholiken aus seiner 
Pfarrgemeinde gejagt und später wurde sein Grab geschändet. Der junge 
Gryphius selbst wurde, als seine Mutter starb, um sein Erbe gebracht. In 
seinen Gedichten und in den Vorreden zu seinen Dramen finden wir wieder- 
holt Anspielungen auf seine Feinde; aber entweder werden ihre Namen 
nicht genannt, oder durch Pseudonyme verborgen. So schreibt er von „toller 
Feinde Schertzen“ und „Läster-Zungen Spott“. Die Entdeckung der Identität 
dieser und der im ersten Buch der deutschen Epigramme erwähnten Personen 
wäre ein wesentlicher Beitrag zur Gryphius-Forschung. 

Es besteht Grund für die Annahme, daß in Schlesien ein starkes Lager 
gegen Gryphius eingestellter Kräfte bestand. Was waren die Ursachen dieser 
Feindschaft? Die Opposition gegen Gryphius scheint aus gewissen kirchlichen 
Kreisen zu kommen. Vor über 60 Jahren hat Wysocki® daraufhingewiesen; 
seitdem aber sind die dunklen Andeutungen von Gegnerschaften in Gryphs 
Werk kaum weiteraufgeklärt worden. Ich habe an anderer Stelle über die 
Verbrennung von Gryphs Dissertation „De igne non elemento“ und die 
Gründe dafür gehandelt. Eine Abweichung von der bestehenden Kosmologie 
konnte in jenen Tagen große Erbitterung hervorrufen, die uns heute schwer 
verständlich erscheint. Wir müssen auch bedenken, daß im Schlesien des 
17. Jahrhunderts eine sehr verwirrte religiöse Situation bestand. Die Bevöl- 
kerung hing zum überwiegenden Teil dem lutherischen Glauben an, aber 
unter den Landesherren waren die meisten Calvinisten oder Katholiken. 
Während des Krieges verschärfte sich die Feindschaft zwischen Katholiken 
und Protestanten. Glogau, Gryphs Geburtsort, lag genau auf dem Weg, den 
die gegenreformatorishe Bewegung einschlug, und Familien, mit denen 
Gryphius befreundet oder verwandt war, wie die Familien Schaffgotsch und 
Stosch, spielten eine wichtige und tragische Rolle in den örtlichen Religions- 
streitigkeiten. Gryphius mußte entsetzt gewesen sein über den Zwang und 
die Verfolgung, die vor seinen Augen im Namen der Religion ausgeübt 
wurden. Es scheint jedoch, als habe er sich bemüht, sein religiöses Leben 
von seinen öffentlichen und beruflichen Pflichten getrennt zu halten, „fand 
er doch kein Argument, dadurch er das Politisieren in Glaubens-Sachen 
hätte vertheidigen können“, ebenso wie er es einem religiösen Dogma nicht 
gestattete, einer wissenschaftlichen Wahrheit entgegenzutreten. Dies war einer 
der Gründe für seine Bewunderung für Kopernikus, der sich nicht durch „den 
herben Neid“ davon abschrecken ließ, seine unabhängigen Forschungen 
weiterzuverfolgen. Die theologischen Streitigkeiten der Reformationszeit wa- 
ren im 17. Jahrhundert durchaus nicht völlig erloschen. Wysocki nahm an, 
daß in den Jahren 1648 bis 1659 die Aufführung der Gryphschen Dramen 
in Breslau und Umgebung verboten gewesen sei. Diese Annahme ist bisher 
noch nicht bewiesen worden, aber vielleicht befinden sich noch irgendwo in 


® Gryphius et la trag&die allemande au 17°. siecle, Paris 1893. 
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kunft über diese Frage. Aber auch anderswo finden wir Anspielung 


onn Yy | i 
Person und ad seine Dramen erwähnt, ist bisher vie Haup! 


Intrigen und Unaufrichtigkeiten ihm gegenüber. Das Vorwort zu „Cathar 


von Georgien“ enthält folgende Worte: „Zwar ist diser Königin Entwurff Ü 
schir länger bey mir verborgen gewesen; Als sie selbst in den Banden des 


Persischen Königes geschmachtet. Unangesehen Ein/ in disem Stück nicht gar 
zu treuer Freund mir solche unbedachtsam / und noch behafftet mit dem Un- 
lust ihres Kerckers / zu entführen gesuchet.“ Ich habe bereits weiter oben 
erwähnt, daß das Manuskript des „Stuardus“ gegen seinen Willen und ohne 
sein Wissen unter seinen Bekannten von Hand zu Hand ging. Daß das 


Manuskript dieses Dramas den Unwillen einiger Leute erregt hat, geht aus 


den folgenden Worten der Vorrede hervor: „Fuere tamen qui censerent 
imprudentem me, haud tantum nimis ex propinquo, sed quasi ipso parricidii 
momento sontes arguere. Alii stilo nimis acri, signum quasi ultionis dare 
contendebant, absit enim illos ut morer queis flagitii aestimium inerat.“ Es 
kann sein, daß der Stuardus, wie Wysocki meinte, die Ursache der Kontro- 
verse war. Der „Chor der Religion und der Ketzer“ drückt ganz gewiß 
Gryphs Abscheu vor der Heuchelei aus, die im Namen der Religion geübt 
wurde. Wir können auch annehmen, daß Gryphius als Protestant von den 
Katholiken seiner Nachbarschaft als persona non grata angesehen wurde. 


Hinzu kommt, daß Gryphius mit mindestens zwei weiteren seiner Ansichten 


streng orthodoxe Protestanten verstimmen konnte. Wir haben oben seine 
Annahme der neuen Kopernikanischen Kosmologie erwähnt, die sowohl den 
Unwillen von Protestanten wie von Katholiken erregte, die noch der mittel- 
alterlichen Scholastik anhingen. Die zweite Ansicht kommt in seiner Ver- 
bindung mit den Jesuiten Kircher und Borrhi, die wir schon nannten, zum 
Ausdruck, und in seinem Interesse für die Dichtung anderer Jesuiten wie 
Sarbiewski und Balde, Bauhuis und Bidermann. Wir erinnern nur daran, 
daß seit der Reformation giftige persönliche Angriffe im Namen des Christen- 
tums d. h. des christlichen Dogmas üblich geworden waren. Schöffler? äußert 
die interessante Theorie, daß Gryphius in seinen Tragödien anscheinend 
ängstlich jedes „katholische“ Thema vermeidet. So sind „Leo Armenius“ 
und „Catharina“ auf Vorfälle in der Geschichte der östlichen Kirche ge- 
gründet, „Papinianus“ auf eine vorchristliche Intrige in Rom, „Stuardus“ 
auf den Konflikt zwischen zwei Formen des Protestantismus. 

Ich habe an anderer Stelle über die Beziehungen Gryphs zu seinen Zeit- 
genossen, besonders zu Opitz, gehandelt und habe gute Gründe aufgeführt, 
warum Gryphius und der ältere Dichter niemals Freunde werden konnten®,. 
Je besser man über die Tätigkeit des Grafen Dohna in Schlesien unter- 


richtet ist, desto fragwürdiger erscheint einem der Charakter seines Sekretärs 


7 Deutscher Osten im deutschen Geist. 1940. 
° S. meine Ausgabe des Stuardus, $S. XXXVIIIf. 
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Opitz. Die „Glogauer Annalen“, zusammengestellt von drei Glogauer Rats- 
herren, deren einer ein Katholik war, erzählen von außergewöhnlichen Grau- 
samkeiten, die von Dohna und seinen Truppen in dieser Stadt im Namen 
der Religion verübt wurden. Der Knabe Gryphius gehörte zu den vielen, 
die vor der von Opitz Herrn geleiteten Verfolgung flohen ... Es ist vielleicht 
noch nicht das letzte Wort darüber gesagt worden, inwieweit Gryphius in 
- der Schuld des Sprachkünstlers Opitz stand. Gundolf erklärte vor dreißig 
3 Jahren in seiner Gryphius-Monographie: „Mit seinen Trauerspielen hat er 
- _ dichterish das Reich des Opitz vollendet, indem er die Grundsätze der 
-- deutschen Poeterei zum erstenmal praktisch auf der Bühne bewährt hat.“ 
- Nun hat Gryphius ohne Zweifel die „Poeterei“ gekannt, aber daraus, daß 
- die Formregeln seiner Dramen die der Poeterei sind, braucht man nicht 
unbedingt zu schließen, daß er den Vorschriften des älteren Dichters folgen 
wollte. Es ist wohl unnötig zu betonen, daß die Lehren von Ronsard, Heinsius 
und Scaliger der geistige Besitz einer internationalen Intelligenz geworden 
waren, und daß gewisse ästhetische Richtlinien, die von Opitz formuliert 
wurden, schon vor 1624 in Deutschland bekannt gewesen waren®. Alexan- 
driner und andere Formen, die in der Poeterei empfohlen werden, waren 
schon um 1600 in den Niederlanden aufgegriffen worden, und Gryphius war 
bereits vor seinem 22. Lebensjahr in Leiden. Vieles von dem, was Opitz 
forderte, konnte Gryphius auf holländischen Bühnen ausgeführt sehen, noch 
ehe er seine erste Tragödie geschrieben hatte. Die bloße Tatsache, daß 
Gryphius nicht wünschte, Opitz an die Seite gestellt zu werden?, bietet natür- 
lich keinen Beweis dafür, daß er von dem Verfasser der Poeterei unabhängig 
war; aber andererseits muß der Beweis dafür, daß Gryphius dem älteren 
Dichter verpflichtet war, erst noch erbracht werden. Jedenfalls sollte Tiecks 
Meinung: „Man erkennt des Dichters Studium des Opitz, dessen Ton er oft 
in seinen allgemeinen Betrachtungen nahe kommt“, nicht kritiklos über- 
nommen werden. 

Gryphs geistesgeschichtliche Stellung ist immer noch nicht vollständig auf- 
geklärt. Der erste systematische Versuch, Licht in diese Frage zu bringen, 
scheint Wolfgang Schiecks Greifswalder Dissertation „Studien zur Lebens- 
anschauung des Andreas Gryphius“, 1924, gewesen zu sein. Die erste um- 
fangreiche Abhandlung war die von Adolf Strutz!%. Flemmings Aufsatzt! 
beschäftigte sich mit der Psychologie des Barockmenschen, aber noch niemand 


8° Siehe in diesem Zusammenhang Marian Szyroci, der schreibt: „Es ist auffallend, 
daß Opitz sein bedeutendes Werk in einer kleinen Grenzstadt, weit von den Kultur- 
zentren Deutschlands, begann. Das Bekanntwerden mit der Dichtung von Ronsard 
und Heinsius konnte dabei nicht von entscheidender Wichtigkeit gewesen sein, denn 
sonst hätte der Umschwung sich schon früher und zwar in Westdeutschland, voll- 
zogen haben müssen.“ (Der junge Opitz, in Sinn und Form, 7 Jahre, 1955/ 6 Heft, 
S. 902. 

=25: le zur 1657er Ausgabe der Sonette. 

10 Andreas Gryphius: Die Weltanschauung eines deutschen Barockdichters, Wege zur 
Dichtung, XI, 1931. 

11 Die Auffassung des Menschen im 17. Jahrhundert (DVS 6, 1928). 
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durchforscht. 
In seinem Werk über „Auffassung und Analyse des Mae im NE | 
und 17. Jahrhundert“12 unterschied Dilthey drei Hauptmotive im großen 

metyphysischen System, das Leben und Denken des europäischen Menschen 
seit dem Hochmittelalter beherrschte: erstens das religiöse, zweitens das 
ästhetisch-wissenschaftliche und drittens das der römischen Philosophie, be- 
gründet auf die außerordentliche Bedeutung des menschlichen Willens, be- 
sonders in Bezug auf die Regeln der Lebensbeherrschung. Diese drei The- 
men vereinigten sich zu einer mächtigen Symphonie bis der Anbruch der 
Renaissance und der Reformation ein gewisses Maß an Auflösung bringt. 
Dilthey verfolgt die Loslösung des europäischen Menschen aus der theolo- 
gischen Metaphysik des Mittelalters und den Übergang zur Herrschaft des 
Menschen über die Natur, zur Autonomie des erkennenden und handelnden 
Menschen und zur Ausbildung eines natürlichen Systems auf den Gebieten 
von Recht und Staat, Kunst, Moral und Theologie — Wandlungen, denen j 
| 


Luther sich heftig widersetzte, die von den Reformierten jedoch teilweise hin- 
genommen werden. Ein charakteristischer Zug dieser Entwicklung war die 
Ausbreitung eines religiös-universalen Theismus, der im Italien des 15. 
Jahrhunderts entstand und mit dem sich eine fortschrittliche Ablehnung der 
alten scholastischen Spekulation zugunsten einer neuen Theologie verband, 
die sich auf eine direkte religiöse Erfahrung und auf die Bibel gründete. Der 
größte Vertreter dieses neuen Geistes war Erasmus. 

Das Hauptmerkmal des neuen universalen Theismus war die Überzeugung, 
daß die Gottheit in den verschiedenen Religionen anwesend und wirkend 
sei. Er zeigte in dieser Hinsicht eine gewisse Nähe zur pantheistischen Welt- 
ordnung, und bald gesellte sich ihm (im 16. Jahrhundert) auch ein neues 
Lebensideal zu, das sich auf die Entwicklung eingeborener Eigenschaften 
und auf eine heitere, positive Einstellung gegenüber den Dingen dieser 
Welt begründete. Diese neuen intellektuellen Kräfte fanden ihr Gegenstück 
in der Entwicklung von Handel und Gewerbe in den Städten. Luther, der 
den universalen Theismus verwarf, nahm doch den Grundsatz von der Ver- 
antwortlichkeit des Menschen dieser Welt und der Gesellschaft gegenüber an. 

Die politische Lage begünstigte nicht die Begründung einer National- 
kirche in Deutschland, und die Auflösung der christlichen Einheit in zahl- 
reiche religiöse Sekten ist eine bekannte Tatsache. Im 17. Jahrhundert er- 
zeugten die Unzufriedenheit, die enttäuschten Hoffnungen und die religiösen 
Verfolgungen ein Verlangen nach Konsolidierung, und so tauchte um 1630 
ein neues natürliches System der Geisteswissenschaften auf. Es fand seine 
Grundlagen vornehmlich in drei heterogenen Bereichen: in der Religion, der 
römischen stoa und der neuen Naturwissenschaft. Jedoch gab es eine ver- 
einigende Kraft: Toleranz. Coornhert und Bodin waren Pioniere dieses neuen 


1? Archiv für Geschichte der Philosophie, Bde. 4—6, 1891—94. 
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Geistes gewesen. Die Niederlande waren die Wiege, wo die Freiheit des 
Gewissens genährt wurde. Gegen Ende des 16. Jahrhunderts hielt ein Geist- 
- licher mit Namen Hubert Duifhuis abwechselnd für Katholiken und Kalvini- 
sten Gottesdienste; die Bibel, behauptete er, sei sein einziger Katechismus. Zahl- 
1 lose andere Beispiele für diesen neuen aufgeklärten Liberalismus könnten 
_ genannt werden. Einer seiner hervorragendsten Verfechter war Johan van 
4 Oldenbarnevelt (f 1619), ein anderer dessen Schützling Grotius (f 1645). 
Z Das war das geistig-religiöse Erbe von Leibniz, dessen Lebenswerk der 
BE Versuch war, eine universale Einheit im Bereich des Gedankens und der 
- Religion und eine universale Ordnung im Bereich der Politik und des Rechts 
zu schaffen. Im religiösen Bereich mühte er sich um den wahren christlichen 
- Glauben, den er jenseits der verschiedenen Sekten und Bekenntnisse fand. 
Leibniz wurde dreißig Jahre nach Andreas Gryphius geboren und starb 
- hundert Jahre nach der Geburt des Dichters. Der Gryphiusforschung steht 
_ immer noch die Aufgabe bevor, die Stellung seiner Persönlichkeit innerhalb 
der oben skizzierten historischen Entwicklung zu erforschen. Ich darf in 
_ diesem Zusammenhang einige Beobachtungen und Vorschläge vorbringen. 
Mit seiner Dissertation „De igne non elemento“ hatte sich der junge 
Gryphius gegen das alte ptolemäische Weltbild gewandt und die neue Kos- 
mologie angenomment®. Seine frühe Freundschaft und Bewunderung für den 
Mathematiker, Astronomen und Chronologen Peter Crüger (f 1639) ist in 
mehreren Gedichten überliefert. Kopernikus nennt er 


Du dreymal weiser Geist / du mehr denn großer Mann / 


Der du der alten Träum und Dünckell widerlegt 


Er schrieb ein Sonett auf den holländischen Kartographen Ortelius, der die 
alten ptolemäischen Karten durch den ersten modernen Atlas ersetzte. Galilei 
und Kepler kannte er direkt aus ihren Schriften, und er war sich des Wider- 
streits zwischen der neuen Kosmologie und dem alten System bewußt: „Ferner 
hat er (in Leiden) Philosopham Peripateticam und Neotericam in einem 
Collegio gegeneinander gehalten“!*. Sechs Jahre nach Gryphs Tod richtet 
Quirinus Kuhlmann an ihn den Vers: 

Warum entsetzst du dich? Es lebt kein Albert nicht! 

Du redest / ob dich schon Aquinas je (jäh) zerbricht! 
Albertus Magnus war der Lehrer des Aquinaten und verknüpfte den Aristo- 
telismus mit der christlichen Theologie, auf diese Weise die Grundlage der 
Scholastik schaffend. Gryphius war sich demnach über den Wandel im Bilde 
der Welt klar, und er nahm die neue Kosmologie, die aus den Beobachtungen 


13 S, in diesem Zusammenhang Christoph Junker, Das Weltraumbild in der deutschen 
Lyrik von Opitz bis Klopstock (Germanische Studien, Heft 111, Berlin 1932). Wenn 
Junker S.21 schreibt: „Opitz und mit ihm alle Lyriker des 17. Jahrhunderts 
leben mit ihrer Poesie ganz an dem Kampf, der um das neue Raumbild ging, vor- 
bei“, so scheint er an Gryphius vorbeizusehen. S. 37 macht aber auch er auf Gryphs 
Kopernicus-Gedicht aufmerksam. 

14 Stosch, a.a.0. 


sohn Stosch berichtet uns, daß „er a den pe DU 


dere 3a alilei, er und Eepleche } 
fession inderzeit zugethan gestanden / auch das ostende fidem tuam. 
ciret.“ Es gibt weitere Beweise, die wir hier des Raumes wegen nicht z 
können, dafür, daß Gryphius die Lehren der lutherischen Kirche annahm un 
zur gleichen Zeit die Gültigkeit der Resultate wissenschaftlicher ee 
gen anerkannte, die mit jenen Glaubenssätzen nicht in Einklang standen. 
Immer wieder identifiziert er Gott mit Wahrheit, und es ist klar, daß sich 
Gott für ihn durch die Schrift und durch das Universum, dessen Architekt 
Gott war, offenbarte. Für Gryphius gab es, wie für viele seiner europäischen 
Zeitgenossen, zwei Arten von Wahrheit — die des Glaubens oder der Reli- 
gion und die der Vernunft oder Wissenschaft. Mit anderen Worten, ihm trat 
die gleiche Zweiteiligkeit der Wahrheit entgegen, wie Boyle, dem Naturwis- 
senschaftler und gläubigen Protestanten, und Campanella, dem Philosophen 
und gläubigen Katholiken, eine Zweiteiligkeit, die Francis Bacon am An- 
fang des Jahrhunderts vorgetragen hatte. Es war in dieser Epoche dem Men- 
schen möglich, in „divided and distinguished worlds“ zu leben, wie Sir Tho- 
mas Browne es ausgedrückt hat. Das heißt, man konnte leben zugleich in der 1 
Welt des kabbalistischen Glaubens und der Welt des wissenschaftlichen Ex- 
periments, der klassischen Mythologie und der biblischen Geschichte. Ebenso } 
war es mit Gryphius, der sich an wissenschaftlichen Experimenten im moder- 
nen Sinn begeisterte, und zur gleichen Zeit Vorlesungen über Chiromantie 
hielt und als praktischer Astrolog bekannt war. 

In seiner Rede „Ausländische in dem Vaterland“ kommt diese Zweitelig- | 
keit der Wahrheit besonders deutlich an den Tag. Hier lesen wir, daß die 
Hebräer, Ägypter, Griechen und Römer und sogar die geringsten unter den 
barbarischen Völkern eine tiefe Unbefriedigtheit bei der Vorstellung eines 
ausschließlich diesseitigen Daseins empfanden, und daß sie sich durch rituelle 
Mittel bemühten, ein höheres ewiges Leben zu erstreben. Gryphius war dem- 
nach vertraut mit der Vorstellung einer Wahrheit, die den verschiedenen alten 
Religionen gemeinsam war und den Kern oder das Wesen jeder einzelnen 
ausmachte. Mehr noch: sein Denken verfolgte das Problem des Ursprungs der 
Religionen auf eine Art, die an den universalen Theismus der Renaissance 
erinnert, den wir oben besprachen. Das ist nicht überraschend, wenn wir be- 
denken, daß Gryphius über fünf Jahre in den Niederlanden lebte, der Wiege 
der Toleranz und Aufklärung, dem Land der Coornhert, Lipsius, Olden- 
barnevelt, Vossius und Grotius. 

Diese Männer hingen auch der Stoa an, die in der Form, wie sie Seneca 
entwickelt hatte, kurz zuvor die Tendenz gezeigt hatte, die Metaphysik in 
den Hintergrund zu drängen. Für Seneca, den Lehrer Neros, und Bürger 
einer Stadt, die sich Ausschweifungen jeder Art ergeben hatte, war die Span- 
nung zwischen Weltfreude und Weltverneinung, verglichen mit der alten 
stoa, verstärkt. Mit anderen Worten, der Pantheismus der älteren Stoiker 
wandelte sich in Richtung auf den Theismus hin. Der Stoizismus nahm weithin 
einen eklektischen Charakter an. Senecas Problem wurde die Frage der Über- 
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_ windung des weltlichen Lebens, worin für ihn die höchste Weisheit lag (s. 
seinen 102. Brief „Über Unsterblichkeit“). Lipsius veröffentlichte neue Aus- 
gaben des Seneca und in seinem Werk „De Constantia“ verband er Senecas 
_ Lehren mit den Grundprinzipien des Christentums. Lipsius übte großen Ein- 
- fluß auf die deutschen Gelehrten des 17. Jahrhunderts aus, und wurde für 
_ viele Opfer des Dreißigjährigen Krieges eine Quelle der Stärkung. Gryphs 
„Dissertationes funebres“ zeigen, daß er das Werk „De Constantia“ kannte 
und Lipsius hochschätzte; bereits in seiner Jugend aber waren ihm Senecas 
Aufsätze über Tugend und Moral bekannt (s. den „Brunnen Discurs“). Die 
Wege zur Überwindung der Anschläge des Schicksals waren lange zuvor von 
Boethius gelehrt worden, dessen „De Consolatione“ seit dem Mittelalter in 
ganz Europa bekannt war und von Notker bereits ins Deutsche übersetzt wor- 
den war. Gryphius nannte ihn „den unvergleichlichen Boethius“. 

Die geistige Lage im 17. Jahrhundert — genährt von dem Aufkommen der 
Neuen Pholosophie, angeregt durch Kopernikus, Galilei und andere, und be- 
herrscht von Bacon und Descartes — war höchst verwickelt. In der Persönlich- 
keit und dem Werk des Leidener Philosophen Andreas Heereboord kommt 
sie symbolisch zum Ausdruck: in seiner Naturphilosophie neigte er dem Car- 
tesianismus zu, in seiner Metaphysik und Morallehre war er Aristoteliker. 
Auf den Universitäten fanden sich Gelehrte, die im Geiste des de omnibus 
dubitandum die neuen Ansichten von ganzem Herzen annahmen, wie z.B. 
de Raei und Geulinx in den Niederlanden; andere wie Voetius, oder Pareus 
in Heidelberg, die in Übereinstimmung mit dem Spruch: dubius in fide est 
hereticus der alten Scholastik treu blieben; und endlich jene, die, wie Lipsius 
und Jonston, der Freund Gryphs, Begeisterung für die neuen Gedanken 
zeigten, ohne die alten völlig beiseite zu schieben. 1641, nachdem Gryphius 
bereits drei Jahre in Leiden gewesen war, hielt Heereboord vor den Kura- 
toren der Universität eine Rede, die er mit folgenden Worten schloß: „Excu- 
tiamus tandem pulverem ex oculis nostris, nec in uno haereamus Aristotele, 
non Aristotelis tantum, sed naturae codicem aperiamus, non illius tantum, 
sed huius praesertim folia evolvamus, et... ipsam rerum naturam adoriamus, 
istic causas inquiramus, inventas observemus, observatas aliis experientiis 
probemus, probatas ad vitae humanae usum referamus atque applicemus... 
Parturiunt huius seculi nobilissima aliquot genia, unde rerum ac mentis com- 
nercium, cui in terris non est simile, in integrum reponi, ac vera philosophia, 
qua ut Astraea altera terras reliquit, in terras reduci possit.“ Es ist sehr wohl 
möglich, daß sich Gryphius unter den Zuhörern befand. Jedenfalls ist anzu- 
nehmen, daß er als Verfasser der Dissertation „de igne non elemento“ sich in 
Übereinstimmung mit dieser liberalen und fortschrittlichen Haltung befand. 
Ob Gryphius sich zum Cartesianismus bekannte, ist, glaube ich, immer noch 
unsicher. Schöffler!5 nahm das an, brachte aber keinen wirklich überzeugenden 
Beweis. Wir brauchen hingegen nicht zu bezweifeln, daß Gryphius mit dieser 
neuen Lehre bekannt war, denn nicht nur lebte er zwischen 1638 und 1644, 
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reiste 1647 euer Ass a im ea Er in dem der er 


zwischen den Cartesianern und der reformierten Kirche seinen Höhepı 


erreichte. Als junger Mann hatte Gryphius bewiesen, daß er geistig unab- 


hängig war, und zwar in einem Lande, wo die Tyrannei des Dogmas und des 


blinden religiösen Eifers herrschte. Später empfand er die holländischen Uni- 3 
versitäten als angemessene Stätten für die geistige Arbeit; denn während die 
deutschen Universitäten des 17. Jahrhunderts Gelehrtenschulen waren, wo 
Gelehrtheit verfolgt wurde um der Gelehrtheit willen (im ‘theologischen 
Sinne), hatten die holländischen, und besonders Leiden, in der Vermittlung 4 
des Wissens mehr praktische Zwecke im Sinn — nicht zuletzt das Gedeihen 
und die Wohlfahrt der jungen Republik. Daß Gryphius über die jüngsten 
Lehren gut unterrichtet war, habe ich schon betont, hier sei ferner erwähnt, 
daß er die Freundschaft einiger berühmten Gelehrten genoß, unter denen 
Salmasius, der Rektor der Universität Leiden, und Constantin l’Empereur 


sich befanden; wahrscheinlich nach diesem hat er einen seiner Söhne genannt. 

Um die Mitte des Jahrhunderts begann sich die neue Philosophie auch in 
Deutschland spürbar zu machen, großenteils durch die von den Niederlanden 
zurückkehrenden jungen Gelehrten. (Dies erwähnt Schupp in seinem „Deut- 
schen Lucianus“ und in seinem Aufsatz „Vom Schulwesen“). Aber sie be- 
gegnete einem starken Widerstand besonders von Seiten der reformierten 
Kirche. 1653 verboten die Marburger Statuten den Professoren über den Car- 
tesianismus zu lesen. Noch 1699 hielt ein gewisser Ernst Salomon Cyprian an 
der Universität Helmstädt eine Disputation, in der er beweisen wollte, daß 
diejenigen, die nicht zu einem wirklichen Verständnis der Aristotelischen 
Logik gelangten, Ketzer seien. Jedoch trotz dem Widerstand, den der Cal- 
vinismus leistete, waren es die reformierten Universitäten, an denen der 
Cartesianismus zuerst Fuß faßte. Die Stellung der Universitäten Heidelberg 
und Frankfurt/Oder innerhalb dieses Streites ist für unsere Untersuchungen 
von Interesse, da Gryphius einen Ruf an beide erhielt. Was Heidelberg, „das 
deutsche Genf“ angeht, so wünschte der Kurfürst Karl Ludwig, der in den 
freigeistigen Niederlanden gelebt hatte, die Universität wiederherzustellen, 
da der Krieg nun endlich zu Ende war. Zu diesem Zweck bemühte er sich, 
Männer wie Spinoza, Pufendorf und Gryphius herbeizuziehen. Pufendorf 
nahm die Einladung an und war der erste Inhaber des Lehrstuhls für Natur- 
und Völkerrecht. 1648 lud der Große Kurfürst Gryphius als Professor für 
Mathematik nach Frankfurt/Oder ein. „Umb gewissen Ursachen“, wie Stosch 
es ausdrückt, nahm der Dichter den Ruf nicht an; auch einen dritten Ruf 
(nach Uppsala) lehnte er ab. War die Begeisterung des Großen Kurfürsten 
für den Kalvinismus einer der Gründe dafür, daß er nicht nach Frankfurt 
gehen wollte? Und warum war Gryphius für diese Stelle ausgewählt worden? 


Er hatte 1648 sich noch keinen Namen als Dramatiker erworben; zu Hause 


feierte man ihn als Redner und Lyriker; in den Niederlanden war er eher als 
Gelehrter bekannt. Er hatte aber auch einflußreiche Beziehungen: zu seinen 
Bekannten zählte er die Prinzessin Elisabeth von der Pfalz — die Schülerin 
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Descartes’, Verwandte des Großen Kurfürsten und Schwester des Fürsten, 
der es nach Heidelberg ziehen wollte. Interessant ist außerdem die 
- Tatsache, daß fünf Jahre nach Gryphs Ablehnung ein Cartesianer, Placentius 
- Lesnensis, den Lehrstuhl für Mathematik in Frankfurt annahm. Wer das 
- Verhältnis des Dichters zum Weltbild Descartes’ abschließend darstellen 
- könnte, leistete einen wichtigen Beitrag zur Gryphius-Forschung. 

_ Die Entwicklung des natürlichen Systems der Geisteswissenschaften im 17. 
- Jahrhundert hatte ihren Ursprung in dem wachsenden Zerfall der Kirche in 
Sekten und in dem immer übler und heftiger werdenden Streit um doktrinäre 
e Fragen. Gryphius selbst brachte in seinen Gedichten, insbesondere in dem 
4 Chor der Religion und der Ketzer nach dem vierten Akt des „Carolus Stuar- 
3 dus“, unmißverständlich seine Meinung über religiösen Haß und Hader zum 
£ A sdruck. In Sachen der Religion, berichtet uns sein Schwiegersohn, hatte er 
- „ein gutes Gewissen. Er hat es erwiesen im Hause des Herrn durch sonder- 
ö bare Andacht, genaues Anhören der Predigten, öffentlichen und öfteren Ge- 
- brauch des Heiligen Abendmahls.“ Ich habe überdies kein einziges Beispiel 
- gefunden, daß der Dichter eine verächtliche Bemerkung über irgendjemanden 
_ machte, um dessen religiösen Glaubens oder Verhaltens willen. Obwohl er 
selbst Lutheraner war, verkehrte er mit Jesuiten, Calvinisten und Armi- 
- nianern. Statt sich in die Erörterung subtiler Fragen des Dogmas verwickeln 
zu lassen, zeigte er ein lebhaftes Interesse an der Exegese und übersetzte Sir 
- Richard Baker’s lange und ausführliche „Meditations and Disquisitions upon 


the Lord’s Prayer“ (London, 1636). Auch seine „Betrachtungen der Buß- und 
Trostpsalme“ sind eine Übersetzung von dem Werk des Engländers. In dieser 
Tätigkeit als Übersetzer und Kommentator können wir sein Verlangen er- 
kennen, sich von dem Meinungsstreit der Theologen fern zu halten und die 
Quellen des Christentums zu erforschen. Mit anderen Worten: wie er in seinen 
- naturphilosophischen Forschungen und Experimenten systematisch die wis- 
‚senschaftliche Wahrheit der ratio zu ergründen suchte, so suchte er hier nach 
_ der Wahrheit des Glaubens. In seinen „Sonn- und Feiertagssonetten“ zeigte 
- er gleichfalls eine nahe und eindringliche Vertrautheit mit der Bibel; über- 
- dies sei auch erwähnt, daß er eine überarbeitete Fassung alter Gebete und 
geistlicher Lieder herausgab — ein Buch von 930 Seiten in 12°, das, soweit 
ich weiß, bisher noch kaum beachtet worden ist. 

Bedenkt man, daß Andreas Gryphius zu den großen deutschen Lyrikern 
gehört, so muß man sagen, daß über diesen Bereich seines Schaffens erstaun- 
lich wenig gearbeitet worden ist. Als erster widmete Viktor Manheimer der 
Gryphschen Lyrik näheres wissenschaftliches Studium, und während den mehr 
als fünfzig Jahren, die seit seinem verdienstvollen Werk!® verstrichen sind, 
ist herzlich wenig erschienen — weit weniger als über Paul Flemings Lyrik. 
(Tatsächlich gibt es bis jetzt noch keine Monographie, die der Bedeutung des 
Dichters angemessen wäre.) Trotz der anregenden Hinweise in Manheimers 
Buch ist man dem Einfluß der lyrischen Dichtung der älteren Zeitgenossen 


18 Die Lyrik des Andreas Gryphius, 1904. 
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bezüglich der Entwicklung seines lyrischen Stils,-denn der Dichter verbessert - 
"häufig seine Verse, manchmal mehr als nur einmal, wenn er sie für eine neue 
Auflage vorbereitete. Was wir bereits sagen können ist, daß die Verbesserun- 
gen dazu dienten, die Lebendigkeit und Klarheit der Sprache und die Aus- 


N 
druckskraft des Rhythmus zu vergrößern. Aber die eindeutige Bestimmung 
der Bedeutsamkeit des Rhythmus in Gryphs Lyrik steht noch aus. Eine gründ- | 

"liche und umfassende Abhandlung über das Werk des Lyrikers Gryphius 
wird uns befähigen, die Größe des Dichters als Schöpfer einer ausdrucs- 
mächtigen lyrischen Sprache abzuschätzen und ihr völlig gerecht zu werden. 
Die Thesen, die vor dreißig Jahren Walther Martin!® und später Gertrud 

Lazarus!® aufstellten, müssen in bezug auf die Lyrik des Dichters auch heute 

noch verfolgt werden. Wir warten noch immer auf eine mit Wentzlaff-Egge- 

berts Abhandlung vergleichbare Arbeit über die Lyrik des reifen Gryphius?®. 
Es war das Schicksal Gryphs, in einem Zeitalter zu leben, in dem die künst- 
lerischen Geister gebannt waren von formalen Fragen und wenig berührt von 

'gehaltlichen. Auch in diesem Sinne war er ein einsamer Geist. Schärfer als 
die meisten seiner Zeitgenossen spürte er das große Rätsel des Daseins, und 

wir wollen wissen, wie sich das in seiner Lyrik ausspricht, und wieweit ihre 

Form dadurch geprägt ist. Verstreut in Dissertationen, Essays und Artikeln?! 

finden sich zahlreiche Versuche, Gryphs lyrisches Genie hervorzuheben; aber 

noch niemand hat bisher z.B. die Behauptung erhärtet, daß Gryphius einer 
der größten Sonettendichter in deutscher Sprache gewesen sei. Vor kurzem 
machte Walter Mönch?? einen interessanten Versuch, den Ort der Gryphschen 

Gedichte in der Geschichte des Sonetts zu bestimmen. Er fand, daß der deut- 

sche Dichter in der Tradition Ronsards schreibe und eine Zwischenstellung 
einnehme zwischen Petrarca auf der einen, und Surrey und Shakespeare auf 

der andern Seite; d.h., ohne bis zur Schaffung einer neuen Form zu gehen, 
erweiterte und verdichtete er die überlieferte Form und machte das Sonett 


zu einem ausgeprägt persönlichen, künstlerischen Ausdruck seines eigenen 
Geistes. Wir können ferner feststellen, daß der neue gewaltige Auftrieb, den 


17 Dichtung und Sprache des jungen Gryphius (Abhandlungen der Preuß. Akad. d. 
Wiss., Philolog.-Hist. Kl., 7, 1936). 

18 Der Stil in den Dramen Lohensteins. Diss. Leipzig, 1927. 

1% Die künstlerische Behandlung der Sprache bei Andreas Gryphius. Diss. Berlin 1982. 

®° Was Gryphs Sprache anbetrifft, sind die Ausführungen Gerhard Frickes (Die Bild- 
lichkeit in der Dichtung des Andreas Gryphius (Neue Forschung, 17, Berlin 1933) | 
sehr wertvoll. 

> Z.B.A.Moret: Le Lyrisme baroque en Allemagne, Lille, 1936; J. Pfeiffer: Andreas 
Gryphius als Lyriker, in: Zwischen Dichtung und Philosophie, 1947, S. 30—43; E. | 
Trunz: Die Entwicklung des barocken Langverses (Dichtung u. Volkstum, Ba. 39, 
1938, S. 464—66); auch E. Trunz: Fünf Sonette des A. Gryphius, in: Gedäctnis- 
Ban RA Petsch, 1949, und J. Klein: Geschichte der deutschen Lyrik, 1957, 
pp 128—137. 


°® Göngora und Gryphius (Romanische Forschungen, Bd. 65, 1954, $. 307ff.). 
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- unser Dichter dem Sonett in seiner Sprache gab, keine nachhaltende Wirkung 

_ hatte auf die folgende Entwicklung des Sonetts in Deutschland. In anderen 
- Worten, wie im Drama zeugte Gryphs Genie auch in der Lyrik keine Nach- 
#2 folge: „Wie ein Meteor stieg es empor und entschwand“ (Dilthey). Vom 
 Sonett abgesehen, könnte auch eine genaue Untersuchung der religiösen Ge- 
- dichte in Verbindung mit den geistlichen Liedern sich als aufschlußreich er- 


weisen; in gleicher Weise auch eine Prüfung der Behauptung Gundolfs, Gry- 
phius sei „also nicht geistlicher Dichter, sondern weltlicher Dichter ... mit 
christlicher Färbung.“ 23 

Gryphs Dramen haben mehr Aufmerksamkeit gefunden, als alle anderen 
Bereiche seines Schaffens. Am meisten trug Willi Flemming dazu bei, der als 
erster ein genaues Studium den Fragen der Aufführung der Gryphschen Dra- 
men im 17. Jahrhundert widmete?*, und der eine Reihe von Tragödien und 
Komödien neu herausgab. Der dänische Forscher Erik Lunding beschäftigte 
sich ebenfalls als Herausgeber und Kritiker mit den Tragödien, und besprach 
sie in seinem Buch „Das Schlesische Kunstdrama“ (Kopenhagen 1940) vor 
dem Hintergrund des Schuldramas der Zeit. Für Lunding ist Gryphs Drama 
„kosmisches Spiel“, das Lohensteins „höfisches Drama“. In diesem Licht be- 
trachtet war Lohenstein kein Nachfolger von Gryphius, und wir stehen damit 
vor der Erklärung verlangenden Frage, warum Gryphs-Genie nicht ver- 
mochte, dem deutschen Drama und Theater bleibende Züge aufzuprägen. 
Gottsched konnte keine Erklärung finden, „warum man nicht Andr. Gryphü 
Trauerspiele .., aufführe“ (1732). Und auch heute wissen wir immer noch nicht 
genau, warum auf Gryphs Grundlegung keine Lustspieltradition sich auf- 
baute. Möglicherweise ist einer der Gründe, daß in Deutschland die Vereini- 
gung der heimischen und der gelehrten dichterischen Tradition, die in Eng- 
land stattfand und die Basis für die Komödie Shakespeares bildete, nicht ge- 
schah. Ein anderer Grund ist die Tatsache, daß in Deutschland das verwik- 
kelte Beziehungsgeflecht zwischen wirklichem Leben und der Bühne nicht 
bestand, das wir im England der Elisabeth und der Stuarts finden. Obwohl es 
im 17. Jahrhundert in Deutschland Brauch war, daß der herrschende Fürst 
eine Schauspielertruppe für die Unterhaltung seines Hofes mietete oder hielt, 
war es doch nicht üblich, auf den großen herrschaftlichen Landsitzen in dem 
Stile und so häufig Aufführungen zu inszenieren, wie man es in England 
kannte. Solche Aufführungen pflegten hier eine Angelegenheit des ganzen 
Hauses und die Bühne so sehr ein Teil des täglichen Lebens des gewöhnlichen 
Menschen zu sein, wie es durch die vorübergehenden Gastspiele der Wander- 
bühnen: in Deutschland niemals erreicht werden konnte. Die Wanderbühne 
war eine willkommene Zerstreuung, ein aufregendes Ereignis im öden Dasein 
des Bauern oder des einfachen Bürgers. Sie’ war nicht lebendiger Teil seines 
täglichen Lebens wie in England, wo der Diener oder Holzarbeiter schr wohl 
herangezogen werden konnte, um als Statist oder als Zimmermann in irgend- 


23 Andreas Gryphius, Heidelberg 1927, S. 10. 
24 Andreas Gryphius und die Bühne, Halle, 1921. 


Mannes rar hätte. Die Gründe date waren Wok mit Lei soZ | 
wie mit den kulturellen Umständen der Zeit eng verbunden. Hätte es ein 
solches Theater gegeben, Gryphius hätte leicht ein Nationaldichter werder a 
können. | 

Zum Abschluß möchte ich einige Betrachtungen anführen über Probleme,t | 
die demjenigen entgegentreten, der sich der Neuausgabe von Gryphs Werken 
widmet. Die von den Forschern des 19. Jahrhunderts Palm, Tittmann und 
Braune veröffentlichten Ausgaben sind heute, so notwendig und willkommen | 
sie zu ihrer Zeit gewesen sein mögen, nicht mehr ausreichend. Die von Braune 
sind die verläßlichsten. Tittmann setzt sich selten mit Textschwierigkeiten : 
auseinander, viele davon nimmt er gar nicht wahr. Palm, der sich in be- 
trächtlichem Maße auf Tittmann stützt und sich des Ruhms, größter Gry- 
phiuskenner seiner Zeit zu sein, erfreute, unterliefen so viele Interpretations- 
und Unterlassungsfehler, daß es ausgesprochen gefährlich erscheint, seine 
Bücher in die Hände von Studenten zu geben, die ohne Erfahrung in der ; 
Literatur des 17. Jahrhunderts sind. Nur zu Vergleichszwecken würde ich 1 
meine eigenen Schüler auf Palm verweisen... Es ist vielleicht unnötig zu 
betonen, daß jeder — Deutscher oder Aelanden — der modernes Deutsch aus- 
gezeichnet beherrscht, nicht a priori in der Lage ist, einen Text des 18. Jahr- 
hunderts oder sogar noch einen Text des späten Goethe vollkommen zu ver- 
stehen. Und doch scheint es nötig darauf zu dringen, daß Texte des 17. Jahr- 
hunderts in modernen Ausgaben Anmerkungen sprachlichen und stilistischen 
Charakters, wenn nicht noch weitere, verlangen. Denn die Erhellung der zahl- 
losen Dunkelheiten ist es gerade die, vom Forscher zu oft vermieden oder 
übersehen, reiche und reizvolle Einblicke eröffnet und so wertvolles Material 
über den deutschen Menschen des Barock und seine Umwelt an den Tag 
bringt. Genau diesem Bestreben habe ich in meiner Stuardus-Ausgabe und 
der eben im Druck befindlichen Squentz-Ausgabe zu folgen versucht. 

Ich bin auch der Meinung, daß beim Neudruck von Texten des 17. Jahr- 
hunderts die Fraktur-Schrift von Wichtigkeit ist. Selbstverständlich ist es all- 
bekannt, daß heute Fraktur-Schrift als altmodisch und plump gilt und daß 
man die Verwendung von Großbuchstaben bei Hauptwörtern häufig „barock“ 
schilt. Aber das sind ja doch ohne Zweifel gerade ausgezeichnete Gründe, 
solche Züge in neuen Ausgaben barocker Texte zu bewahren. Als Hilfe zu 
einem verstehenden Einblick in die Geistesart eines Zeitalters ist die Verwen- 
dung der Urdrucke, oder wenigstens neuer Faksimile-Ausgaben, sehr zu 
empfehlen?®. Die Darbietung der originalen Orthographie und Interpunktion 
(nicht offenbarer Druckfehler!) ist von historischer Bedeutung, da es eine Freude 
am Experiment und einen Aspekt der Suche nach der Form zeigt, die für das 


®® „Äußerlich und stilistisch — in der Drastik des Schriftsatzes wie in der überladenen 
Metapher — drängt das Geschriebene zum Bilde.“ So Walter Benjamin in „Ur- 
sprung des deutschen Trauerspiels“ (Schriften, 1. Bd. S. 299, 1955). 
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deutsche 17. Jahrhundert so charakteristisch sind. Es ist um so wichtiger, weil 


Jacob Grimm vor hundert Jahren das Ergebnis solcher Prinzipien „ein ärger- 
liches buntes aussehn der texte“ nannte. Gerade hier stoßen wir auf eine der 
vielen Unzulänglichkeiten von Palms Ausgabe, in der die Orthographie teil- 


weise modernisiert und die Typographie von den Grundsätzen der Grimm- 


Schule beherrscht wurde. Wenn die Neuausgabe der Werke Gryphs vorbe- 
reitet wird, wird man Anregungen dieser Art vielleicht im Auge behalten” 
— und hoffentlich auch die Tatsache, daß eine Reihe seiner Prosaschriften 
seit dem Tode des Dichters niemals mehr gedruckt worden sind (NB. die 


wichtigen „Dissertationes Funebres“). Eine solche Ausgabe ist seit langem 


fällig, da das verbreitete Interesse an Andreas Gryphius heute verbunden 
ist mit Bewunderung für den großen Dichter. Es ist nicht lediglich eine Auf- 
wallung für einen Dichter, der zufällig eine gewisse Verwandtschaft mit einer 
herrschenden literarischen Mode zeigt, wie Viktor Manheimer vor einem 
halben Jahrhundert glaubte. Vor allem gilt es Gundolf zurückzuweisen, wenn 
er behauptete: „Dichterisch ist er tot.“?7 


2% In seiner Ausgabe des „Verliebten Gespensts“ und der „Geliebten Dornrose* (Göt- 
tinger Lesebogen zur Deutschen Literaturgeschichte, 2. Reihe, Heft 7, 1948) ver- 
folgt W. Jungandreas eine Methode, die gegenüber den Ausgaben des 19. Jahr- 
hunderts eine Verbesserung bedeutet; aber auch er verweist seine Leser zur Er- 
klärung von sprachlichen Schwierigkeiten auf Palm. Es mag das in den wirtschaft- 
lichen Schwierigkeiten der Zeit begründet gewesen sein, in der eine große Knappheit 
an Zeit wie an Papier herrschte. 

®7 Es ist mir noch nicht gelungen, in die in diesem Jahr eingereichte Frankfurter 
Dissertation von Herbert Heckmann Einblick zu bekommen. 
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DIE VERLORENE HADES-SZENE IN GOETHES FAUST II 


L. 


Der II. Teil von Goethes Faust-Dichtung unterscheidet sich bekanntlich 
nach Stil wie Inhalt stark von dem I. Die angesponnene Handlung sowie die 
Hauptpersonen treten auffallend zurück. Anstelle einer stetig fortschreitenden 
Handlung gibt es lange Unterbrechungen, bei denen in behaglicher Breite 
dichterische und weltanschauliche Entwürfe in glänzenden Bildern entfaltet 
werden: Ein Karneval als treuer Spiegel des bunt bewegten menschlichen 
Lebens, eine „klassische Walpurgisnacht“ als glänzende Heerschau 
der Antike, ein Helenaspiel als phantastische „Episode zu Faust“. 

Man spürt deutlich, daß es dem Dichter jetzt gerade auf diese Dinge an- 
kommt, die dem von Faust I herkommenden Leser als störende Exkurse und 
überflüssige Verzögerungen erscheinen. Er vermißt wichtige Stücke, die für 
den geschlossenen Zusammenhang der Handlung nicht zu entbehren sind. 
Nicht nur so äußerliche wie die, daß die Herstellung des Papiergeldes sowie 
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die Belehnung Fausts durch den Kaiser hinter die Bühne verlegt weı 
Als auffallendste Lücke und schmerzlichster dichterischer Verlust wurde von ' 
jeher das Fehlen der Hades-Szene empfunden, in welcher Faust mit 
beweglichen Worten die Helena van der Todesgöttin freibittet. Auf diese | 
Szene hin ist die gesamte klassische Walpurgisnacht erfunden und entworfen, 
ohne sie ist der abrupte Einsatz des folgenden Aktes nicht verständlich. Zu- 
dem lockten als große Vorbilder die berühmten Hades-Szenen bei Homer 
und Virgil, Aristophanes und Dante. Und welch ein Thema gerade 
für den Faust-Schöpfer, den Dichter des numinosen Erschauerns vor der 
Welt des Übersinnlichen! Schließlich, der Dichter plante tatsächlich eine 
solche Szene, die den Abschluß und Gipfel der klassischen Walpurgisnacht 
bilden sollte, und aus seinen Äußerungen geht hervor, daß sie jahrelang 
schon in deutlich bestimmten Umrissen vor seinem geistigen Auge stand. 


Noch am 15. 1.27 äußert er zu Eckermann: „Fausts Rede an die Proserpina, um diese 
zu bewegen, daß sie die Helena herausgibt, was muß das nicht für eine Rede sein, 
da die Proserpina selbst zu Tränen davon gerührt wird! Dies alles ist nicht leiht zu 
machen und hängt sehr viel vom Glück ab, ja fast ganz von der Stimmung und Kraft 
des Augenblicks.“ 


Und eben diese entscheidende, alles Übrige tragende und 
erklärende Szene fehlt in unserem Text. Wie kommt das? Zufall 
oder Absicht, Versehen, etwa Verlust einiger Teile des Manuskriptes? Alle 
Erklärungsmöglichkeiten hat man versucht. Überwiegend herrschte in der 
Forschung die Meinung vor, der Dichter habe sich diese höchste Leistung nicht 
mehr zugetraut, aber es sei wie auch immer, das rätselhafte Fehlen der Szene 
sei nicht zu erklären, man müsse sich damit abfinden. 


So Ernst Beutler, Julius Petersen, Karl Reinhardt usf. Gegenüber 
den Vertretern der Annahme, es könnten versehentlich einige Manuskriptseiten ver- 
loren gegangen sein, stellt Karl Reinhardt mit Recht fest: „Entgegen steht ihnen, daß 
Goethe das Vorliegende mit eigner Hand versiegelt hat.“ Antike und Abendland. 
1945. 5.136. — Scharfsinnig und überzeugend erklärt dazu Max Kommerell: 
„Wenn nun der ganze III. Akt eine nicht geschriebene Szene voraussetzt, der ganze 
II. Akt auf sie hinführt, so kann dies nicht Versehen oder Unvermögen sein.“ Geist 
und Buchstabe der Dichtung. Faust II. Zum Verständnis der Form. Frankfurt 1944. 
$.32. — Eine wirkliche Lösung des Rätsels aber weiß er ebensowenig wie Reinhardt, 
obwohl beide der Entdeckung nahekommen. — In äußerst kühner und gewaltsamer 
Weise unternimmt es Werner Danckert, den Knoten zu lösen, indem er den 
Hiatus zwischen den beiden Akten offen anerkennt und hervorhebt, aber gerade in 
ihm eine vom Dichter beabsichtigte „geheime Verzahnung“ der beiden Akte erkennen 
will: „Aus der brausenden, flammenden Hochzeit der nächtlichen Elemente tritt un- 
mittelbar, ohne daß es einer Losbittung Helenas bei Proserpina bedürfte, die Urschöne 
hervor.“ Goethe, der mythische Urgrund seiner Weltschau. Berlin 1951, S. 571. 27. 
Dabei stellt er dennoch, im Sinne der Gesamttendenz seines Werkes, an anderer Stelle 
fest: „Fausts Gang zu den Müttern war bezeichnenderweise ursprünglich als ein Ab- 
stieg zu Persephoneia geplant.“ S. 550. — Hier begegnet uns die wichtige Beziehung 
der geplanten Proserpina-Szene zu der ausgeführten Mütterszene, die auch sonst schon 
wie beiläufig in der Forschung gestreift wurde, vor deren Ausnutzung aber der Um- 
stand zurückschreckte, daß es sich ja bei der Beschwörungsszene um ein Phantom der 
Helena handele — in Verbindung mit Paris —, dagegen in der geplanten Proserpina- 
szene um die wirkliche Helena als Geliebte Fausts. — Bei Reinhard Buchwald 
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FH Führer durch Goethes Faustdichtung. Stuttgart 1942. S. 191f. — erscheint es wie 
_ eine unbedeutende Nebenbemerkung, wenn er erklärt: „Es ist uns nicht ausdrücklich 


bezeugt, aber sehr wahrscheinlich, daß Goethe dieses Hinabsteigen in den Hades durch 


 Fausts Gang zu den Müttern ersetzt hat.“ Als ob solcher äußeren Bestätigung größeres 
- Gewicht zukommen könnte als der ungleich mächtigeren inneren Bezeugung! — End- 
- lich muß das Goethebuch von Fr. Aug. Hohenstein — Goethe die Pyramide, 
* Dresden 1929 — erwähnt werden, das in überschwenglicher und verzückter Sprache 


des Mystagogen gehalten ist, dennoch aber stellenweise zu wertvollen Einsichten 
vorstößt, die wissenschaftlich ernst zu nehmen sind. So erblickt er in der Mütterszene 
die gesteigerte Form und damit zugleich den Ersatz der geplanten Proserpinaszene. 
S. 452ff., trübt diese Einsicht aber wieder dadurch, daß er sie mit phantastischen theo- 


sophischen Spekulationen verkoppelt, wonach Faust am Schluß aus dem Schoß der 


mater gloriosa geboren werden soll. 


I. 


Man kann sich das allmähliche Entstehen von Goethes Faustdichtung 
treffend unter dem Bilde vorstellen, wie Heinrich v. Kleist von der „zufälligen 
Verfertigung der Gedanken beim Reden“ spricht. Während der Arbeit tau- 
chen unter neuen Umständen immer wieder neue Anregungen und Varia- 
tionen auf. Und jene Stileigentümlichkeit der Faust II-Dichtung, von der 
wir oben ausgingen, setzt sich erst während des dichterischen Prozesses Schritt 
um Schritt entschieden durch. Man kann in dem Faust-Text unter Heranzie- 
hung der Entwürfe und Varianten deutlich die verschiedenen Entwicklungs- 
stufen erkennen. Die gesamte Tendenz geht vom Dramatischen zum Lyri- 
schen, vom Speziellen zum Universalen, von dem erzählten, fabulierenden 
Mythos zum lebendigen, eigenen, geglaubten Mythos, mit anderen Worten 
von der Mythologie zum Mythos. Magie ist bei Goethe nicht wie bei Calderon 
ein bequemes Sichzurückziehen auf Wunder und Zaubereien. Die Beziehung 
zum Übernatürlichen erhält vielmehr in immer stärkerem Maße einen mensch- 
lich-verständlichen Sinn. Ganz besonders wichtig aber wird in dieser Hin- 
sicht die Frage nach dem letzten Ernst der religiösen Aussagen 
im Faust, der von strengen Kritikern wie S. Kierkegaard, Fr. Th. Vischer 
und Fr. Hebbel bekanntlich schwer angefochten wurde. 

Auch Thomas Mann äußert gelegentlich über Goethe: „Dieser Geist ist 
bei nichts festzuhalten, auf nichts festzulegen.“ In Wahrheit liegt die Sache 
verwickelter. Es fehlt bei Goethe weder an übermütiger Ironie noch an letz- 
tem religiösem Ernst. Wer das ironische Spielen nicht als Spiel erkennt, ist 
ein Pedant; wer hinter dem leichten Spiel nicht den schweren Ernst spürt, 
ist in dieser Hinsicht innerlich blind. Zweifellos gibt es in Goethes Faust eine 
weite Sphäre ironischen Spieles, das vor nichts, auch vor dem Heiligen nicht 
Halt macht. Dann aber geht eine ganze Skala von metaphysischen Haltungen 
aufwärts. Es folgt zunächst die Stufe der Aussagen, die von echter Liebe und 
Verehrung getragen werden, wobei sich der Dichter in den Dienst großer 
religiöser Gehalte stellt, in die er sich einfühlt, ohne daß sie doch ganz seinem 
eigenen Bekenntnis entsprächen. Hinter und über all diesem steht aber letzt- 
lich ein großer Ernst und ein Bekenntnis. Es ist nun von besonderem Reiz, 
wenn man beobachten kann, wie während des Dichtungsprozesses auf den 
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der fremden Mythologie ein lebendiger, eigener, geglaubter Mythos au 
Dabei werden dann rücksichtslos Dichtungspläne, die für den Zusamı a 
hang des Ganzen eigentlich unentbehrlich sind, umgestoßen, wichtige Szenen | 
gestrichen aus keinem anderen Grunde als weil der Dichter sich warmgearbei- Ei; 
tet hat und durch die stetig sich steigernde Anteilnahme zu leidenschaftlichen ' 
letzten Bekenntnissen, die er sonst zurückzuhalten pflegte, hingerissen wird. 
Nur von dieser Betrachtung aus kann man auch dem Problem der vermißten 
Hadesszene wirklich näher kommen. 


Im Folgenden wird Bezug genommen auf mein Buh „Mensch und Dämon, I 
Goethes Faust als menschliche Tragödie, ironische Weltschau und religiöses Myste- 
rienspiel. Tübingen, 1953. S. 123ff. 218ff. j 

| 


Ganz deutlich lösen hier im Verlauf des Dichtungsprozesses die erwähnten 
drei Stufen religiöser Haltung einander ab. Ursprünglich war es bekanntlih 
der Höhepunkt von Fausts Überheblichkeit gewesen, mit seinen maßlosen 
Liebeswünschen auch vor dem Hades nicht Halt zu machen und die längst 
verstorbene Helena aus Griechenland, das Urbild höchster Schönheit, zum 
Liebesgenuß in seine Arme zu begehren. Entsprechend war es der Gipfelvon 
Mephisto’s höllischen Zauberkünsten, diesem ungeheuerlichen Verlangen zu 
willfahren, die Halbgöttin aus der Unterwelt heraufzuzaubern und seinem 
Auftraggeber zu überliefern. Faust spielt dabei die Rolle eines „neuen 
Paris“, vgl. Inhaltsangabe für „Dichtung und Wahrheit“, 1816. 

Dieser Entwurf aber konnte dem Dichter dann nicht mehr genügen. Der 
magische Ring, welcher der Helena Körperlichkeit verleiht, der Zauberbann 
um das verlassene Schloß usf., das alles war zu phantastisch, zu bequem und 
primitiv. Was hatte überhaupt der christliche Teufel in der Welt der klas- 
sischen Antike zu suchen? Und wie wenig war es Faust’s würdig, den Besitz 
der schönen Frau teuflischen Zauberkünsten zu verdanken, von der Wette 
mit Mephisto ganz zu schweigen. In Goethe reift daher ein neuer Plan, bei 
welchem die Verantwortung und die Gefahr auf Fausts Schultern gelegt wird. 
Wie Dante auf seinem Wege durch das Inferno von Virgil begleitet wird, 
wie Orpheus durch die Macht der Musik die Schrecken und Gefahren der 
Unterwelt überwindet, so jetzt Faust durch die Macht des dichterischen Wor- 
tes, die Gewalt der Poesie. Das entspricht zugleich dem Gesamtplan, der sich 
für Goethe, was in der Forschung bisher kaum beachtet zu sein scheint, für 
die Faust II-Dichtung herausgebildet hatte. Der Held der ersten Akte ist der 
Schönheitssucher und Dichter, der beschauliche Mensch, der genau dem Epi- 
metheus im Pandora-Festspiel entspricht, während der Held der letzten 
Akte der eroslose Täter und Nützlichkeitsmensch ist, der Prometheus des 
Festspiels. Der Faust der geplanten Hadesszene wird hier also statt eines 
neuen Paris ein „zweiter Orpheus‘, vgl. Ankündigung von „Helena. 
Zwischenspiel zu Faust“, 1826, — der das Herz der Todesgöttin, die selbst 


von menschlichem Heimweh nach der Oberwelt verzehrt wird, so bewegt und 
rührt, daß sie ihre Zustimmung gibt. 
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‚In den Entwürfen dieser Szene ist auch die Rede davon, daß die Sybille Manto 
an Fausts Statt die entscheidenden Worte an die verhüllte Todesgöttin richtet, wie sie 
ebenfalls, ganz wie Virgil bei Dante, das Antlitz ihres Schützlings bei der gefährlichen 
Begegnung mit dem Haupte der Gorgo verhüllt. Dies Motiv sollte offenbar die un- 
geheure Gefahr des Unternehmens und die geheimnisvolle Atmosphäre um Proserpina 
steigern. Da es aber dem Orpheus-Motiv widerstreitet, indem es die Verantwortung 
dem Faust wieder abnimmt, ließ der Dichter es begreiflicherweise fallen. 

Man spürt schon auf dieser Stufe, wie ein intim-persönliches Anliegen 
Goethes, die Würde und Zaubermacht der Dichtung, in Frage steht und 
damit die mythischen Aussagen sich der Echtheit des religiösen Glaubens und 
Bekennens annähern. 


III 


Während diese zweite Stufe der Planung genau der fehlenden und als ver- 
loren beklagten Hadesszene entspricht, gelangt der Dichter selber jetzt, in der 
gleichen Richtung noch weiter vorschreitend, zu der höchsten dritten Stufe, 
welche in der Verbindung mit der Umgestaltung der gesamten Klassischen 
Walpurgisnacht steht. Sie ist bezeichnet durch Faust’s Gang zu den Müt- 
tern. Wie auf der zweiten Stufe das Zauberschloß, der magische Ring usf. 
als Plunder beiseite geschoben wurden, so hier auf der dritten Stufe die per- 
sönliche Zustimmung der Todesgöttin und die umständlichen juristischen 
Erwägungen der drei Unterweltsrichter. Die Walpurgisnacht wird völlig 
umgedacht und geradezu gesprengt. Die einzelnen Gestalten und Motive 
machen sich selbständig. Es handelt sich nicht mehr um eine Heerschau über 
die versunkenen Gestalten der Antike, sondern eine gegenwärtige Kult- 
feier auf mondhellem Meere, die in einen heidnischen Preis der Elemente 
und der alles bezwingenden Macht des Eros ausklingt. Faust ist verschwunden; 
sein Platzhalter ist Homunculus geworden, die verkörperte Sehnsucht nach 
wirklichem Sein. Wenn bei dem mythologischen Fabulieren vom Fortleben 
nach dem Tode bzw. einer Wiederbelebung die Rede war, so war es sinnvoll, 
daß der bittende Faust sich an die Göttin der Unterwelt wendet. Für den 
Dichter selber ist es die Wiedergabe eines fremden Glaubens, nicht sein eige- 
ner Glaube. Wo aber Goethe sich überhaupt in kühnen Ausblicken dem Über- 
sinnlichen nähert, da hat er seine eigenen mythischen Vorstellungen. In die- 
sem Sinne holt er jetzt die ursprünglich geplante Hadesszene nach, aber auf 
höherer Stufe und an anderem Orte, indem er sie nachträglich als letzte und 
reifste Konzeption in den Schluß des I. Aktes einfügt, als Gang zu den Müt- 
tern, jene Szene, die von der ganzen Erhabenheit und dem numinosen Schau- 
der umwittert ist, wie sich der Dichter ursprünglich die Proserpina-Szene ge- 
dacht hatte: 

„Doch im Erstarren such’ ich nicht mein Heil, 
Das Schaudern ist der Menschheit bestes Teil; 


Wie auch die Welt ihm das Gefühl verteure, 
Ergriffen, fühlt er tief das Ungeheure.“ 


Hier werden nun in einer großen Synthese, einer einheitlichen Gesamt- 
konzeption die beiden Hauptmotive Goethischen Glaubens zusammengefaßt: 


_ an die Unsterblichkeit, und der Glaube an Er meta hysische Würd 
Kunst. Die unvergänglichen Formen alles Lebens bilden gemeinsam den A s- 
gangspunkt für das Schaffen der Gottheit wie das des Künstlers. i 


„Was einmal war, in allem Glanz und Schein, 
Es regt sich dort; denn es will ewig sein. 
Uhr ihr verteilt es, allgewaltige Mächte, 
Zum Zelt des Tages, zum Gewölb der Nächte. 
Die einen faßt des Lebens holder Lauf, 
Die andern sucht der kühne Magier auf.“ 
(andere Lesart: 
„sucht getrost der Dichter auf“) 


In der Verbindung der beiden Grundmotive, des Unsterblichkeitsglaubens 
und des Glaubens an die Macht und Würde der Kunst, verrät sich deutlich 
die Weiterführung der Linie, die in der geplanten Proserpinaszene ange- 
sponnen war. Zugleich aber liegt hier der seltene Fall vor, daß sich unmittel- 
bar vor unseren Augen unter den Händen des schaffenden Dichters ein zwar 
geliebter, aber doch nur erzählter Mythos in einen eigenen religiösen Mythos 
umwandelt. An keiner Stelle der gesamten Faust-Dichtung wird ein Klang 
von solcher Macht und Innigkeit, ein Pathos von solcher Leidenschaft und Er- 
- habenheit erstiegen wie hier: Das numinose Schaudern vor dem Abstieg, die 
faszinierende Vision des Mütterreiches, der feierliche Wiederaufstieg Fausts, 
wie er bekränzt im Priesterschmuck ergreifende Worte des Dankens und des 
Bekennens spricht. Man befindet sich im Bereich des Heiligen und wohnt 
einer sakralen Handlung bei. Ein Priester in feierlichem Schmuck beginnt 
mit den Worten: „In eurem Namen}; Mütter, die ihr thront im Grenzen- 
losen...“ Aufs stärkste wird jetzt das persönliche Element betont. Der Dich- 
ter spricht von sich selber und seinem Verhältnis zum Übersinnlichen mit 
einer Inbrunst, einer persönlichen Betroffenheit, einer Superlativität des Aus- 
drucks, wie sie sonst fast nur am Schluß der Marienbader Elegie vorkommt, 
so daß das überquellende Gefühl jede äußere Form sprengen zu müssen 
scheint: 


„Wie war die Welt mir nichtig, unerschlossen! 
Was ist sie nun seit meiner Priesterschaft? 
Erst wünschenswert, gegründet, dauerhaft! 
Verschwinde mir des Lebens Atemkraft, 
Wenn ich mich je von dir zurückgewöhne! ... 
Du bist’s, der ich die Regung aller Kraft, 
Den Inbegriff der Leidenschaft, 
Dir Neigung, Lieb’, Anbetung, Wahnsinn zolle.“ 


Der unbefangene Leser, der diese Worte nicht nur als rhetorische Phrasen 
nimmt, sondern wirklich von ihnen betroffen wird, steht diesem ungeheuren 
Gefühlsausbruch, in dem ein Ätna hervorzurasen scheint, ratlos, fast befrem- 
det gegenüber. Die Worte erhalten ihre volle Wirkungsmöglichkeit erst, wenn 
man sie als Gipfel jener leidenschaftlichen Zwiesprache zwischen Faust, Chi- 
ron und Manto vor dem Abstieg in den Orkus versteht. 


i Se „Und sollt’ ich nicht, sehnsüchtigster Gewalt, 
de Der Ins Leben ziehn die einzigste Gestalt?“ 
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„Geheilt will ich nicht sein, mein Sinn ist mächtig; 
Da wär’ ich ja wie andre niederträchtig.“ 
„Den lieb’ ich, der Unmögliches begehrt.“ 


Es kann nicht dem geringsten Zweifel unterliegen, daß wir es hier mit der 
als verloren geltenden Hadesszene selber zu tun haben, die keineswegs ver- 
loren, sondern in ihrer vollen Kraft und Schönheit erhalten geblieben ist. Auch 
die äußeren Umstände stimmen dazu; man kann es bei Eckermann nachlesen, 


"wie der Dichter den Abschluß des I. und des Il. Aktes gleichzeitig im Sinne 


trägt und nun diese kühnste und reifste Konzeption, die den Gipfel der Wal- 
purgisnacht bildet, in den Schluß des I. Aktes einfügt. Nur hier bestand für 
ihn noch die Möglichkeit, das Neue unterzubringen. Die Helena-Dichtung 
war längst gedruckt, die klassische Walpurgisnacht schon weit über Gebühr 
ausgedehnt und am Ende selbständig geworden. Die Klagen über den uner- 
setzlichen Verlust der großen Szene sind gegenstandslos. Im Faust-Text mag 
an anderen Stellen mancherlei lückenhaft, fragmentarisch geblieben sein, 
hier aber fehlt nichts. Was sollte auch nach der Mütterszene noch Anderes und 
Größeres kommen können? Zweimal dichtet man dergleichen nicht. 

Oder will man am Ende doch im Ernst gegenüber der hier vorgetragenen 
Lösung den schon erwähnten Einwand festhalten, bei der Beschwörung am 
Kaiserhofe handele es sich um ein bloßes Phantom, bei der Losbittung in der 
Unterwelt dagegen um die wirkliche Helena, eine Helena von so hohem 
Wirklichkeitsgrade, daß Faust mit ihr sogar einen Sohn erzeugen kann? Viel- 
leicht aber würde der listenreiche alte Magier, der diese ganze Traum- und 
Zauberwelt geschaffen hat, behaglich schmunzelnd davon Kenntnis nehmen, 
wie stark und erfolgreich seine Zauberkünste hier gewirkt haben. 


KARL S. GUTHKE - UNIVERSITY OF CALIFORNIA, BERKELEY 


GERHART HAUPTMANN UND DIE KUNSTFORM 
DER TRAGIKOMODIE 


Die Tragikomödie ist wegen ihres zwiespältigen und schwankenden Gat- 
tungscharakters der schwierigste und zugleich anspruchsvollste der dramati- 
schen Formtypen und ist aus diesem Grunde auch vergleichsweise sehr wenig 
gepflegt worden. Außer Guarini, Shakespeare, Moliere, Hebbel, Dehmel, 
Gerhart Hauptmann und namentlich Arthur Schnitzler hat sich kaum ein 
Dichter in ästhetischer Theorie oder Praxis um die Gestaltungsgesetze dieser 
literarischen Gattung bemüht, und bei einigen von ihnen, Guarini und Hebbel 
insbesondere, wäre mit Recht in Frage zu stellen, ob sie vor den Anforderun- 
gen einer literaturwissenschaftlichen Gattungspoetik standhalten würden. 

Die Tatsache, daß sich die wissenschaftliche Forschung z. B. der bedeutenden 
Tragikomödien eines Gerhart Hauptmann als Gestaltungen des Tragikomi- 


Wh ee zu diesen Stücken ach BE ee 
umfassenden Sachverhalts, daß ganz allgemein der Tragikomödi | 
Phänomen des Tragikomischen in der Literaturkritik noch viel zu wenig Auf 
merksamkeit gewidmet worden ist. Daß tragikomische Dichtungen in ihrem 
gattungsbestimmenden Wesen noch kaum Verständnis gefunden haben, liegt 4 
nicht nur an dem unbewußten oder auch bewußten Nachwirken der rationali- 
stisch-klassizistischen Poetik mit ihrer Aversion gegen die „unreinen“ Gat- 
tungen; einen Hauptgrund darf man darin erblicken, daß in der Geschichte 
der Literatur allzu Verschiedenes unter Tragikomödie verstanden worden ist. 
So nannte Plautus seinen Amphitruo eine Tragikomödie wegen der Mischung 
von Personen höheren, der Tragödie gemäßen Ranges und der niederen, in 
der Komödie heimischen Klassen; und bis zu Alexandre Hardy hin hat sich 
diese Auffassung in der europäischen Literatur gehalten. In Renaissance und 
Barock verstanden die Dichtungstheoretiker unter Berufung auf Aristoteles’ 
Beschreibung des „zweiten“ Tragödientypus im 13. Kapitel seiner Poetik un- 
ter drama comitragicum oder tragicomicum eine sich ernst anlassende, aber 
gut ausgehende Bühnenhandlung, wie sie häufig im neulateinischen Schul- 
drama und in den Beaumont-Fletcherschen Schauspielen vorliegt, oder auch 
den dramatischen Strukturtyp der zwei kontrastierenden Handlungsfäden, 
eines komischen und eines tragischen, die sich verweben. Demgegenüber 
entwickelte Guarini in der Kontroverse um seinen Pastor Fido eine aus- 
führliche Theorie der Tragikomödie als eines harmonischen Gefüges aller der 
Elemente in Tragödie und Komödie, die widerspruchslos zusammenstimmen 
konnten, so daß sich ihm die Tragikomödie als mittlere Gattung zwischen den 
beiden Extremen der Hauptgattungen darstellte. Neben dieser höchst einfluß- 
reichen Auffassung galt zugleich unter Berufung auf das Vorbild der Natur 
die willkürliche Mischung von komischen und tragischen Szenen als legitime 
Mischgattung, wie sie sich schon im mittelalterlichen Mysterien- und Legen- 
denspiel ausgeprägt hatte und dann auf den Volksbühnen der Renaissance, 
namentlich in England, voll zur Geltung kam. Dieser Formtypus taucht dann, 
und zwar mit der gleichen Intentionalität — Abklatsch der nie rein tragischen 
oder rein komischen Natur — wieder unter der Bezeichnung Tragikomödie im 
Sturm und Drang und schließlich im Naturalismus von neuem auf. Endlich 
hat man auch das weinerliche Lustspiel, die come&die larmoyante, die senti- 
mental comedy des 18. Jahrhunderts auf Grund ihrer Stellung zwischen Ko- 
mödie und Tragödie — nicht eben glücklich — in die Rubrik „Tragikomödie“ 
einreihen wollent. 


! Letzteres Allardyce Nicoll, The Theory of Drama, New York o. J., S. 235—43. 
Zur Geschichte der Tragikomödie und ihrer Theorie vgl. H.C. Lancaster, The 
French Tragicomedy, Its Origin and Development from 1552 to 1628, Diss. Balti- 
more 1907, F.H.Ristine, English Tragicomedy, Diss. New York 1910 (bis etwa 
1700); beide legen die historischen Begriffe von Tragikomödie zugrunde, behandeln 
also nicht die Tragikomödie als Gestaltung des Phänomens des Tragikomischen, 
wie es in vorliegender Studie versucht werden soll. Auch Hanna Corbadh, Art. 


hatt en und die Künstförn Br a 


Man erkennt, daß bei diesen historischen Versuchen eier Begriffsbestim- 
" mung die jeweiligen Auffassungen von Tragödie und Komödie zugrunde- 
gelegt werden, die aber ihrerseits wieder geschichtlich sind. Das äußert sich 
E dann darin, daß in der Theorie der Tragikomödie entweder von Struktur- 
 verhältnissen und dramatischen Verlaufsweisen oder aber von rein inhaltlich- 
 stofflichen Gesichtspunkten wie Rang der Personen geurteilt wird. Aber wie 
die in diesen Definitionen implizierten Vorstellungen von Tragödie als un- 
glücklich ausgehende Handlung oder Spiel mit hohen Personen und von Ko- 
- mödie als deren Gegenteil der heutigen Gattungsästhetik nicht mehr genügen?, 
E so wird sich die Literaturwissenschaft bei der Frage nach der Tragikomödie 
auf das Phänomen des Tragikomischen zu richten haben als auf die einheit- 
E liche Auffassungsweise des Menschlichen, die tragikomischen Dramen zu- 
4 grundeliegt wie der Tragödie das Phänomen des Tragischen, wie es etwa 
Benno von Wiese in der Einleitung zu seiner Geschichte der deutschen Tra- 
-  gödie umreißt, und dem Lied das Phänomen der „Liedhaftigkeit* (Günther 
a Müller). Sie allein gibt das Kriterium der Gattungszugehörigkeit ab. In die- 
- ser zugrundeliegenden Auffassungsweise hat man — etwa Schopenhauer und 
7 Heinrich Heine? — die tiefste und gereifteste Form der Weltanschauung er- 
3 kennen wollen. Wie dem auch sei: Tragikomik ist jedenfalls nicht ein Ver- 
 legenheitsausdruck für Gestaltungen, die zwischen der Tragik und der Komik 
als den „reinen“ Formen stehen, sondern meint wesentlich das Zugleich der 
beiden Extreme in einem synthetischen Eindrucks- und Gestaltganzen, das als 
solches neben Komik und Tragik ästhetische Eigenständigkeit beanspruchen 
darf. 

Versucht man in diesem Sinne eine Phänomenologie des Tragikomischen, 
so ist man zunächst an die durch es evozierten Bewußtseinsphänomene gewie- 
sen. „Man mögte vor Grausen erstarren, doch die Lachmuskeln zucken zu- 
gleich; man mögte sich durch ein Gelächter von dem ganzen unheimlichen Ein- 
druck befreien, doch ein Frösteln beschleicht uns wieder, ehe uns das gelingt!“ 
Das Tragikomische wird erlebt, „wenn der Ernst das Lachen, die Traurigkeit 
die Freude, oder umgekehrt, so unmittelbar erzeugt, daß uns die Abstraktion 
des einen oder des andern unmöglich fällt“, notierte Lessing in der Hambur- 
gischen Dramaturgie (70. Stück) und erkannte trotz seiner klassizistischen Ab- 
neigung gegen die Tragikomödie: „die Kunst weiß aus dieser Unmöglichkeit 
[der Abstraktion] selbst Vortheil zu ziehen.“ Die phänomenologische Analyse 
sieht sich also von der subjektiven Bewußtseinsverfassung zurückgewiesen auf 


Tragikomödie im Reallexikon, IV, S. 93—102, leistet keinen Beitrag zur Erkenntnis 
der Bauformen des Tragikomischen. 

2 Vgl. z. B. Karl Vietor, „Die Geschichte der literarischen Gattungen“, in Geist und 
Form, Bern 1952, S. 303. 

3 Schopenhauer, Welt als Wille und Vorstellung, IV, $ 58. Heine spricht bewundernd 
von einer „ungeheuren Weltanschauung“; s. Brief vom 12. Okt. 1825 an Friederike 
Robert, Heinrich Heines Briefwechsel, hg. von Fr. Hirt, München 1914, I, S. 883. 

4 Hebbel, Sämtliche Werke, hg. von R.M. Werner, Berlin 1903, XI, S. 400, Abferti- 
gung eines ästhetischen Kannegießers. 
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F diciktiägeh Qualitäten ; im RS dies 
Sinne der Ästhetik Mendelssohns und Thomas a ; 
liegt die eigentliche literaturwissenschaftliche Aufgabe, die bisher noch 
in Angriff genommen worden ist. Daß die lediglich inhaltlichen und kompo- 
sitorischen Begriffe der historischen Bemühungen, über die auch Hebbel in 
seiner ausführlichen Theorie keineswegs hinauskam, hier nicht mehr aus- 
reichen, liegt auf der Hand. Gemäß dem Rückverweis auf die den tragikomi- 
schen Bewußtseinseindruck hervorrufenden Gestaltungsgesetzlichkeiten des 
Kunstwerks selbst gilt es vielmehr, eine Morphologie des Tragikomischen zu N 
entwerfen, eine Analyse der immer wiederkehrenden Bauelemente, in denen j 
das Zugleich von Tragik und Komik als Konkretion einer aus Komischem | 
und Tragischem zu einem einheitlichen und ästhetisch eigenständigen Ganzen } 
synthetisierten Empfindung Gestalt gewonnen hat. Diese Elemente seien Bau- 
formen genannt. Man wird dabei die Begriffe Tragik und Komik zweckmäßig 
recht weit fassen: Tragik werkgehaltlich als das paradoxe Zerbrechen einer 
Sinn und Halt bedeutenden Welt, wirkungsästhetisch als Schrecken und Be- 
fürchtung auf seiten des Erlebenden; das Komische als das unerwartete „Aus- | 
dem-Rahmen-Fallen“ und die korrelierte Empfindung des Lächerlichen als 
Eindruckstypuss. 

Die wichtigsten der Bauformen des Tragikomischen im oben angegebenen 
Sinne sollen im folgenden an Hauptmanns Tragikomödien aufgezeigt werden. 
Da es sich dabei jedoch um Strukturelemente handelt, aus denen sich das Ge- 
füge jeder Tragikomödie, sofern sie Gestaltung des Phänomens des Tragi- 
komischen ist, konstituiert, sollen die an Hauptmanns Dramen gewonnenen 
Kategorien andeutungsweise auch in anderen tragikomischen Dichtungen nah- 
gewiesen werden, so daß die Studie der Erkenntnis der morphologischen Ge- 
setzlichkeit der Gattung Tragikomödie überhaupt dient. 

Daß Gerhart Hauptmann zu dem beschriebenen Phänomen des Tragiko- 
mischen eine ganz besondere Affinität hatte, daß sich also der Ausgang von 
seinen Dichtungen sehr empfiehlt, bezeugen nicht nur seine dramatischen Ver- 
suche auf diesem Gebiet, sondern auch seine gelegentlichen theoretischen Be- 
mühungen. „Tragödie und Komödie haben das gleiche Stoffgebiet: eine Be- 
hauptung, deren verwegenste Folgerungen zu ziehen der Dichter noch kom- 
men muß. Der attische Geist erzeugt, wie die Luft eines reinen Herbsttages, 
in der Brust jenen wonnigen Kitzel, der zu einem beinahe nur innen spür- 
baren Lachen reizt. Und dieses Lachen, durch den Blick in die Weite der kla- 
ren Luft genährt, kann sich wiederum bis zu jenem steigern, das im Tempel 
des Zeus gehört wurde, zu Olympia, als die Sendboten des Caligula Hand 
anlegten, um das Bild des Gottes nach Rom zu schleppen®.“ In der Sammlung 
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° Vgl. E. Staiger, Grundbegriffe der Poetik, 2. Aufl. Zürich 1951, S. 188, 197. Lessings 
wirkungsästhetishe Kategorien wird man nach Schadewaldts Vorbehalten in 
„Furcht und Mitleid?“, DVS, XXX (1956), 1837—40, vorsichtiger anwenden 
müssen. 

° Ausgabe letzter Hand, Berlin 1942, Bd. 5, S. 141. Alle Zitate nach dieser Ausgabe 
mit arabischen Band- und Seitenzahlen. \ 
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rismen steht d ee „Die Satyrmaske, die hinter der Ei 


437) und: „Was ne tiefer, Ei ea eines Dichters oder det ee Be 

Zu einem von beiden oder gar zu beiden durchzudringen, ist schwierig“ (17, 

419). Zu Shakespeares Sommernachtsiraum notierte Hauptmann: „Er ist, im 
bösen Sinne, die Komödie der Liebe. Die Menschen zu Marionetten herab- 

- gewürdigt und als solche genasführt“ (17, 435). In dieser zwiespältigen Sicht- 

weise, in diesem „tieftragischen Lebensgefühl, das an sich mit Humanität 
gleichbedeutend ist und aus dem auch die höchsten Humore erwachsen“ (17, WE 

- 175), sah Hauptmann die höchste Vollendung des Menschlichen. Er ist also 
wie Schopenhauer, Heine, Dehmel und andere geneigt, in der Tragikomödie 

- eine Gattung höchster weltanschaulicher Potenz zu sehen und ihr „Ziel“ als 

„das Höchste, wonach der Mensch zu ringen habe“, zu verstehen?. An anderer 

- Stelle bemerkt er grundsätzlich, das Drama sei eine der vielen Formen, den 

4 Kampf, der der Vater aller Dinge sei, „in seiner Tragik, seiner Komik oder 

in seiner Tragikomik darzustellen“; und in dem wertenden Zusatz: „Ein 

Drama steht um so höher, je parteiloser es ist“ (17, 270) scheint sich eine theo- 

_ retische Bevorzugung der tragikomischen Gattung auszusprechen, die ja in- 
sofern die parteiloseste der drei ist, als sie die „Partei“ der beiden ersten zu- 
gleich ergreift (vgl. auch S. 145). Nicht zufällig wählte Hauptmann als Motto 

zum Eulenspiegelepos das Augustinzitat „Nichts anderes als eine Komödie 

des Menschengeschlechts ist dieses ganze von Versuchung zu Versuchung füh- 
rende Leben“ (10, 256), wodurch das Werk indirekt als Tragikomödie desig- 

“niert wird. Till, mit dem Hauptmann sich gern identifiziertes, ist ein Mensch, 
„dessen Seele so ernst ist, daß er sich, um am Ernst nicht zu sterben, ins La- 
chen gerettet“ (609). Noch im hohen Alter, anläßlich der Arbeit an der Hohen 
Lilie hat sich der Dichter mit den Problemen der tragikomischen Gestaltung 
auseinandergesetzt®. Behl berichtet, Hauptmann habe sich, als ihm im Ge- 

_  spräch über Vorgänge im Zusammenhang einer politischen Aktion berichtet 

* wurde, besonders für die „tragikomischen Nuancen“ interessiert!®. So hat er 

zeitlebens ähnlich dem von ihm hochverehrten Gottfried Keller ein offenes 
Auge für tragikomische Erscheinungen gehabt und sie relativ isoliert auch in 
Werke eingeführt, die nicht Tragikomödien sind. So berichtet etwa Dr. Krabbe 

im Neuen Christophorus völlig unmotiviert, er sei kürzlich dabeigewesen, „als 

zwei Söhne die Leiche ihres Vaters vom Bett hoben und in den Sarg legten. 

Sie waren jählings, unerwartet, in unaufhaltsames Lachen ausgebrochen“, 

Überhaupt kommt ja der tragikomischen Gattung im engeren Sinne Haupt- 
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? 17, S.152, nach einem Wort Schillers über die Komödie. Hauptmann meint in die- 
sem Zusammenhang jedoch, jede Komödie sei wesenhaft Tragikomödie. 

8 C.F. W. Behl, Zwiesprache mit Gerhart Hauptmann, München 1948, S. 136. 

% ebda S.149. 

10 ebda S. 15. 

11 G. Hauptmann, Ausgewählte Werke, hg. von ]. Gregor, Gütersloh 1954, Bd.5, 
S.381. Vgl. auch Ausg. letzter Hand 1, S. 462, 477; 2, S.231; 3, S 381; 5, S. 38; 7, 
S. 366; 8, S. 109; 9, S. 230, 304; 10, S. 239, 236f.; 11, S. 59; 13, S. 494. 
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manns The ‚entgegen, das Bühnendra; 


_  tivierenden Projektion der vielfach widerspr 
_ neren Dramas“ im menschlichen Bewußtsein, 


Ich“ (17, 425). „Ursprung alles Dramatischen ist jede ne | 
oder doppelte Ich“ (17, 327). „Man kann ein und dieselbe Sache in so vielen | 
Gestalten richtig darstellen, daß es schmerzt, sich für eine allein entscheiden 
zu müssen“ (17, 418). Die Überwindung der einseitigen Blickweise zugunsten _ 
einer „Polyphonie der Stimmen des Geistes“, von der Hauptmann einmal N 
(17, 29) spricht, ist ja das Wesen der Tragikomödie, insofern gerade in ihr 
das Zwielichtige gattungsbestimmendes Merkmal ist und die „auf eine furcht- 
bar lächerliche Weise tragischen und auf eine furchtbar tragische Weise lä- | 
cherlichen“ (11, 59) Momente zum Sinn- und Stilprinzip konkretisiert sind. 


Y 1. Die nächstliegende Möglichkeit, das Tragische und das Komische in der 
dramatischen Gestaltung zu einem ästhetischen Ganzen zusammenzunehmen, 
ist die, die beiden entgegengesetzten Perspektiven in zwei Gestalten mit kom- 
mentatorischer Funktion auf Figur zu bringen, ein Verfahren, das man zwei- 
seitige Point-de-vue-Technik nennen könnte. Die Gleichzeitigkeit der konträ- 
ren Einstellungen zu ein und demselben Geschehen ermöglicht es, zugleich ein 
tragisches und ein komisches Schlaglicht auf einen, in seiner bloßen Faktizität 
neutralen Vorgang zu werfen, so daß sich für den Zuschauer die synthetische 
Empfindung des Tragikomischen einstellt. Leicht angedeutet findet sich dieses 
Bauprinzip in der Tragikomödie Der Rote Hahn, wo Dr. Boxer und Rauc- 
haupt den Brand des Fielitzschen Hauses beobachten. „Es ist aber traurig für 
die Leute“, sagt Dr. Boxer, und Rauchhaupt entgegnet: „Allens is traurig in 
de Welt. Et is bloß die Frage, wie man et ansieht! Datselbe, sehn Se, kann 
lustig sind. Ick ziehe zum Beispiel Ananas, und sehn Se, wo ick det Warm- 
haus zu stchn habe, det jrenzt doch mit Fielitzens Hintermauer: nun brauch 
ick drei Tage nich heizen, sehn Se“ (4, 39f.). 

Zur vollen dramatischen Entfaltung ist dieses Verfahren in Schluck und 
Jau gekommen, einem Drama, das zwar den Untertitel Komödie führt, aber 
von Hauptmann ausdrücklich als Tragikomödie bezeichnet worden ist (17, 
152). Das Geschehen um Jau ist per se weder tragisch noch komisch, sondern 
stets beides zugleich; geht es doch in Jaus Geschick, das sich rein handlungs- 
mäßig in schwankhaft-komischem Licht darstellt, gleichzeitig um die existen- 
tielle Frage nach der Seinsweise des Menschen in seiner Welt — und diese 
Frage wird — auch — tragisch beantwortet!2. Dieses Zugleich der Perspek- 
tiven ermöglicht der Dichter in der Weise, daß er das Geschehen als Spiel im 
Spiel fortlaufend von zwei entgegengesetzten Seiten kommentieren läßt: durch 


* Völlig verkannt z. B. von Julius Röhr, G. Hauptmanns dramatisches Schaffen, 
Berlin 1910, S. 166, der echt tragikomische Effekte (s. u. Bauform 8) als Einschrän- 
kung des rein Komischen empfindet und folglich bemängelt. Sonst hat die Kritik 
im allgemeinen Hauptmanns Wink verstanden und auch das Tragische in dieser 
Komödie; nicht aber das tragikomische Bauprinzip erkannt. 


Lachen sgerchnitelle Flcirerkäie der meisten , ri £ 
‚die nur immer das Komische schen, einerseitsis und durch den reif 3 En 
EekAtknlischen; durch den Blick in das Abgründige aller menschlichen Exi- 
stenz schicksalhaft erfaßten Karl andererseits, der, wie auch gelegentlich Jon FR 
Rand, hamletisch spielerisch nur aus Lebenstrauer und aus der Tiefe, die die PR 
aske liebt, den tragischen Gesichtspunkt zur Geltung bringt. Nur ein Bi- 
- spiel für die Art, wie die beiden Lichtstrahlen des Komischen und Tragishen 
zugleich auf das gleiche Objekt, die gleiche Vorgängigkeit gerichtet werden: 


Dem einen geht es wie dem andern, Jon, 
nicht besser und nicht schlimmer. 2 


. Die Tür im Hintergrund wird lärmend aufgestoßen: die lachenden und pru- 
 stenden Köpfe einiger Mägde erscheinen und verschwinden sogleich wieder. 
Die zwei Diener im Zimmer platzen ebenfalls heraus. 


Oho! Was wäre das? Nichts da, ihr Weibsvolk! 

Auf diese Art verderbt ihr uns den Tanz. 

Und wer in diesem bitterernsten Spiel 

sein bißchen Albernheit nicht meistern will. 

den soll man ans Korallenhalsband legen... (3, 280) 


Ebenfalls in das Gelächter hinein klingen Karls ernste Worte, die von Jaus 
Geschick zu einer allgemeinmenschlichen tragischen Seinsverfassung vorstoßen: 


Sind wir wohl mehr 
als nackte Spatzen? mehr als dieser Jau? 
Ich glaube nicht! Das, was wir wirklich sind, 
ist wenig mehr, als was er wirklich ist — 
und unser bestes Glück sind Seifenblasen. 
Wir bilden sie mit unsres Herzens Atem 
und schwärmen ihnen nach in blaue Luft, 
bis sie zerplatzen.... (333) 
Der Mensch, das Tier, das seine Träume deutet, 
F verliert’s den Schlüssel seiner Traumeswelt, 
so steht es nackt in Weltenraumes Frost 
vor seiner eignen Tür und leidet Pein. (354)14 


Der Mensch steht in diesem zwielichtigen Spiel existentiell am Abgrund eines 
- sinnberaubenden Nichts; die — für einen Teil der Personen komischen — 
- Illusionen verschleiern dem jeweiligen Ich nur diesen Sachverhalt, aber nicht 

dem dramatisch auf Figur gebrachten Betrachter. Durch eben diese existentiell 

notwendige und zugleich lächerliche Verschleierung aber setzt sich der Mensch 

— hier Jau — in ein tragikomisches Licht. Die beiden Lichtstrahlen der tra- 

gischen und der komischen Betrachtungsweise, in Karl und z. B. den Mägden 

auf Figur gebracht, konvergieren im gleichen Gegenstand — der Gestalt Jaus 

— und lassen diese in tragikomischem Licht erscheinen. Wie sehr die für 

diese tragikomische Bauform wesentliche an sich bestehende Neutralität des 

„Gegenstandes“ gewahrt bleibt, läßt sich sehr schön daran ablesen, daß Jau 


18 Z,B. 3, S.280, 314, 316, 321, 326, 331, 362, 363. 
14 Vgl. auch S. 332, 338, 361. 
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Die ı Afsträtisdten ee ae Gestältungsweise der ev is 
Point-de-vue-Technik sind auch sonst gespürt worden. Shakespeare et 
reicht in Heinrich IU echt tragikomische Wirkungen durch die zwielich 
Spiegelung des Kriegsgeschehens in Falstaff einerseits und in dem König und 
Hotspur andrerseits; in As you like it dient die tragische Perspektive Jacques’ 
em gleichen ästhetischen Zweck. Tschechows Kirschgarten — der Verfasser 
nannte ihn bald Tragödie, bald Komödie — ist ganz ähnlich strukturiert. Das 
‚Geschehen stellt sich bei dieser tragikomischen Bauform immer in doppeltem 
Licht dar, und die Lichtquellen sind jeweils genau „lokalisiert“ im drama- 
tischen Gefüge. 
2. Dieser mehr strukturmorphologischen Bauform stellen sich A Hi 
weisen zur Seite, die es ermöglichen, das Tragikomische schon in den drama- 1 
tischen Verlauf selbst hineinzunehmen, ohne erst durch Randfiguren mit Kom- | 
mentatorfunktion die antithetischen Schlaglichter zu setzen. Das geschieht zu- | 
1 
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nächst in der Raum- oder Atmosphärekategorie, im ordo simultanaeorum, von 
dem Herder im Shakespeareaufsatz spricht und den Hauptmann meint, wenn 
er notiert: „Es gibt im Drama außer dem Stofflichen und Formalen noc ein 
Drittes“ (17, 428). Besonders in den Tragödien hat Hauptmann ja gerade 
diesem Dritten, der Atmosphäre, durch Bildgebrauch, Raumgestaltung und 
leitmotivische Wiederholung von Geschehensmomenten seine besondere Sorg- 
falt zugewandt. {| 

In den Ratten wird nun die dichte tragikomische Atmosphäre, die das ganze 
Stück durchzieht, durch eine Diskrepanz in der Raumkategorie gestaltet. Zwei 
Welten treffen sich unharmonisch in dem Dachgeschoß der ehemaligen Ka- 
valleriekaserne. Die Kostüme des Theaterfundus des Ex-Theaterdirektors 
Hassenreuter bauen eine Welt der heroischen und tragischen Größe auf; aber 
mit größter Sorgfalt wird als Kontrast das armselige Mietskasernenmilieu des 
Dachbodens, eine Welt der kleinlichen Enge und unfreiwilligen Lächerlich- 
keit gezeichnet. Berliner Straßenlärm, Kindergeschrei, Leierkastenmusik, La- 
chen, niedrigste Verbrechen und Laster, komische Figuren und „Bassermann- 
sche Gestalten“ dringen in die Rumpelkammer, in der die lorbeerbekränzte 
Karl-Moor-Photographie und die Kostüme hängen, „gemacht, die Träume 
der Dichter zu veranschaulichen“ (5, 545). Diese Welten werden in ihrem 
ständigen Zugleich aneinander gemessen, was besonders Alice Rütterbusch 
bewußt wird (455), und sie relativieren sich gegenseitig zum synthetischen Ge- 
fühlseindruck des Tragikomischen. Das Berliner Vorstadtmilieu und die er- 
haben heroische Welt der Haute Trag£die setzen sich durch ihre Inkommen- 
surabilität ununterbrochen gegenseitig sowohl in tragisches als auch komisches 
Licht. Die tragikomische Relativierung in der Raumkategorie ist vollkommen. 
Ähnliches hat Hauptmann in der Tragikomödie Der Rote Hahn versucht. 
Kaum in einem zweiten Drama des Dichters ist die Handlung, die Hauptmann 
Ja überhaupt gern auf ein Minimum beschränkt wissen wollte, so sehr zugun- 
sten des Atmosphärischen, des Zeitbildes zurückgedrängt wie hier. Dieses 
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das Medium der Figuren, und demgemäß gestaltet sich auch weniger eine 

_ zwielichtige Raumatmosphäre als eine zwielichtige Moralatmosphäre. Tra- 
gisch ist sie, weil jedes ethische Ordnungsbewußtsein geschwunden ist und die 
Welt der sittlichen Werte in ein Nichts zerfällt. Skrupellos brennen die Dörfler 
ihre Häuser ab, um in den Genuß der Versicherungssummen zu kommen; der 

7 . Spritzenmeister sorgt dafür, daß das Feuer jeweils ganze Arbeit leistet; selbst 
der Schutzmann unternimmt nichts, und man zeigt sich natürlich nicht an. 


2 „Wer ni mitmacht, is faul, wer de mitmacht, is schlecht“ (4, 77). Dennoch be- 


kommt „der ganze moralische Niederjang“ (53) seine komische Note, nicht 
allein durch den gesunden Mutterwitz Edes und Langheinrichs, die haupt- 
sächlich wegen ihrer atmosphäreschaffenden Funktion in das Sittenbild ein- 
geführt sind — denn von den Handlungsvoraussetzungen sind sie überflüssig 
— und die Unmoral humorvoll verbrämen, sondern vor allem durch die Kon- 
fusion der Werte, die das Oberste zu unterst stellt: Komik wird also durch 
genau das hervorgerufen, was bei tieferer Erfassung das Tragische in dieser 
Welt der Fielitz und ihrer Kumpanen ist. So spricht man etwa mit Verehrung 
und Bewunderung von Fritze Grabow, der sein Lokal in Brand steckte und 
die Versicherungsgesellschaft betrog (12f.). Schuster Fielitz ist der Betrugs- 
plan seiner Frau nicht geheuer, er meint, es „rappele“ bei ihr. Darauf Frau 
‘ Fielitz: „Da hat’s woll bei Grabown gerappelt, was? Deshalb wohnt a ooch 
jetzt in am neuen Hause“ (17). Die ernstlich beflissene Art, wie hier Logik 
gebraucht wird, um etwas zu rechtfertigen, das immerhin ein Verbrechen ist, 
wirkt komisch durch ihre perfekte Scheinrichtigkeit, verweist aber zugleich 
auf die Tragik des Abhandengekommenseins der ethischen Maßstäbe. Der 
Schwindler und bigotte Spitzel Schmarowski wird ganz ähnlich als „streb- 
samer Mann“ bezeichnet, und man spricht von ihm in Ausdrücken bürgerlicher 
Tüchtigkeit und Rechtschaffenheit. „Mit euch is halt eenmal keen Vorwärts- 
kommen. Statts daß se sich helfen ... da hackt eener bloß uf a andern nei. — 
Schmarowski, das is a proweckter Kerl! ... der wird seinen Weg machen“ (16). 
Als Fielitz auf die Anstiftung zur Brandlegung nicht eingehen will, wird ihm 
vorgeworfen: „Ihr wißt’s ebens nich, wer’s gutt mit euch meint. Das war mit 
' Julian o nich andersch. Und wenn’s halt dem anach wär’ gegang’n, da 
könnt ich freilih o nischt derspart hab’n. Man meent’s ebens viel zu 
gutt mich euch“ (20). Langheinrich hat einen Beweis für das Verbrechen 
der Fielitz, macht aber keinen Gebrauch davon. „Und wenn ick man wollte 
schlecht sind... .“ (52), aber er will es nicht — wie alle andern im Dorf. Die 
gleiche tragikomische Synthese als Resultat von Wertkonfusion zeigt sich, 
wenn Frau Fielitz ihrer Tochter Hausfrauentugenden in bezug auf Meister 
Langheinrich empfiehlt, aber nichts weniger als einen Ehebruch dabei impli- 
ziert, denn Langheinrich ist bereits verheiratet (67). So entsteht im Roten 
Hahn eine intensive tragikomische Atmosphäre, die zwar an das Satirische 
grenzt, aber niemals, wie etwa Gays Beggar’s Opera und die darauf fußende 
Dreigroschenoper Brechts, die beide ganz ähnliche Mittel verwenden, ins rein 
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der tragischen rn wie der lichkeit) : 
= während eben diese Werthaftigkeit Gays und Brechts Figuren ich 

_ nommen ist im Zuge eines anderen Kunstwollens, so daß sie auch nicht 

gefährdet werden können und sich der tragische Oberton, der bei Hauptma 

so ausgeprägt ist, nicht einstellen kann. 

8, Eine weitere Bauform des Tragikomischen ist die Diskrepanz zwischen | 

einer des tragischen fähigen, menschlich tiefbedeutsamen Persönlichkeitshal- 

wu tung und einer Umwelt, die eine solche auf das Schicksalhafte und letztlih 

“ Entscheidende der menschlichen Existenz gerichtete Einstellung nicht zuläßt 

und komisch beleuchtet!5. Shakespeare hat sie zur Grundform seiner dark 

comedy Troilus and Cressida gemacht, wo Hektor nicht rein mit der Größe 

des tragischen Helden untergeht, sondern zugleich in seiner wertblinden Um- 

welt in komischem Licht erscheint. Des gleichen Darstellungsmittels bedient 

sich Moliere im Misanthkrope. Hauptmann hat es nur einmal andeutungsweise 
verwendet, wenn er in den Ratten in der Rumpelkammer, dem „Motten-, 

Ratten- und Flohparadies* (455) „mit gewaltiger Pathetik“ (489) Verse aus 4 

‚der Braut von Messina in „tragischer Pose“ (491) rezitieren läßt, und zwar ‘ 

gerade solche, die dieses Mißverhältnis zwischen der Unzulänglichkeit der 

Umgebung und der erhabenen Haltung besonders pointieren: | 

Dich begrüß’ ich in Ehrfurcht, | 

prangende Halle, 
dich, meiner Herrscher 


fürstliche Wiege, 
säulengetragenes herrliches Dach. 


Arie 
’ 


(489) 
Zürnend ergrimmt mir das Herz im Busen, 
zu dem Kampf ist die Faust geballt, 
denn ich sehe das Haupt der Medusen, 
meines Feindes verhaßte Gestalt. 
Kaum gebiet’ ich dem kochenden Blute. 
Gönn’ ich ihm die Ehre des Worts? 
Oder gehorch’ ich dem zürnenden Mute? 
Aber mich schreckt die Eumenide, 
die Beschirmerin dieses Orts, 
und der waltende Gottesfriede. 

(493) 

In Tschechows Kirschgarten ist stellenweise die dieser korrespondierende 
Bauform angewandt, daß die einer Gesamtsituation inhärente Tragik von 
einem nur des Komischen fähigen Charakter (von der Gräfin) beharrlich ver- | 
kannt wird. 

4. In die Nähe dieser Strukturelemente rückt ein anderes, das ebenfalls auf | 
einer Diskrepanz beruht, nämlich auf der von intendiertem Inhalt und Sage- 


15 Oder umgekehrt. Zu unrecht sieht Viktor Klemperer, „Komik und Tragikomik bei 


Moliere“, Neuere Sprachen, XXX (1922), 327ff., hierin die einzig mögliche Form 
der Tragikomödie. 
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_ weise. Besonders in den Ratten hat Hauptmann seine tragikomishen Mög- 
_ lichkeiten ausgeschöpft. So redet der junge Spitta, cand. theol., von seinem 
‘ Entschluß, zum Komödiantenberuf umzusatteln, im Stil eines pietitishen 
Konversionsbekenntnisses, und das ist in diesem Stück nicht ein rein komischer Be 
. oder gar parodistischer Zug, vielmehr verbergen sich tragische Momente unter TR 
der Lächerlichkeit. Es handelt sich ja um das Selbstmißverständnis eines viel- Br h 
versprechenden und charakterlich wertvollen Menschen, das insofern tragisch ne 
ist, als es ihn vom Eigentlichen, von seiner sozialreformerischen Mission ab- ar 
lenkt. Ganz ähnlich ist es mit Paula Piperkarcka im gleichen Drama, dem Br; 
‚hilflos einsamen Mädchen, das wie Rose Bernd verführt und betrogen wird, _ 
der man zu allem noch das Kind nimmt; trotz ihrer Tragik — Rose Bernd 
gestaltet das gleiche Schicksal rein tragisch! — werden ihr aber Worte wie 
diese in den Mund gelegt: „Det Kindken is janz jenug identisch, wenn ooch 
bißchen schlecht jenährt und schwächlich is1®.“ 
5. Daß Hauptmann die dritte Bauform, die einzige vornehmlich auf die 
Interaktion von dramatischer Figur und Umwelt und damit auf Handlung 
bezogene, nicht ausnutzte, erklärt sich leicht aus seinem dramatischen Form- 
typus, der die Handlung zugunsten der Charaktere und des ruhenden Bildes 
zurückzudrängen sucht (17, 434, 432). Dem entspricht es, daß die von Haupt- 
mann bevorzugten tragikomischen Bauformen auf die Kategorie der Zu- 
ständlichkeit und Atmosphäre, auf den ordo simultanaeorum (zweite Bau- 
form) und dann besonders auf die Figur bezogen sind. Denn die Figur, der 
_ Charakter, ist bei Hauptmann fast immer eine Konstante im dramatischen 
Ablauf. Als erste unter den auf die Figur bezogenen Bauformen ist da die der 
Täuschung zu nennen. Sie ist in Herrn John in den Ratten beispielhaft gestal- 
tet. Er wird von seiner Frau über die Vaterschaft des Kindes getäuscht und 
glaubt sich hocherfreut Vater. Das erinnert natürlich an die Schwankfigur des 
naiven Hahnreis, also an derb-drastische Effekte reiner Komik; aber Haupt- 
>» mann bemüht sich, eine des Tragischen fähige Gestalt zu schaffen, indem er 
den an sich leeren, nur schematisch von den Handlungszusammenhängen her 
konzipierten traditionellen Schwanktypus mit menschlich wertvollen Eigen- 
schaften anreichert. John ist ein biederer Handwerker, dessen größter Wunsch 
ein Kind ist, und zwar nicht aus den kauzigen Motiven eines Kellerschen 
Herrn Litumlei. „For wat schind ick mir denn? Det is doch wat anders, wenn 
’n scheenet rundet Stück Jeld for’n eejnen Sohn oder for Schwesterkinder uff- 
jespart bleiben dut“ (5, 520)17. Den Tod seines ersten Kindes konnte er kaum 
verwinden, und seine Freude über das zweite ist innig-väterlich!8. Sein ganzer 
Lebenshalt ist dieses Kind. Gerade die treusorgende Aufrichtigkeit macht ihn 
als den Getäuschten insofern tragisch, als ein charakterlich wertvoller Mensch 
schon von Anfang an unwissend im Prozeß der Zerstörung seiner Welt lebt, 


= 
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16 Spitta: 5, S.460, 461, 478, 479. Zu Piperkarca (Zitat S.510): bes. S. 444, ferner 
allgemein die auf das Komische hin stilisierte Fehlerhaftigkeit ihrer Sprache. 

17 Vgl. auch S. 441, 552. 

18 Siehe S. 469, 471, 55lf., 554. 


tische © Eindruck de ee BR wein erst rei 
vollkommen, wenn er sorglich auf sein Pfeiferauchen verzichtet, um d 4 
nicht zu stören (464), oder wenn er kurz vor dem unglücklichen Ende | 
„sein“ Kind liebevoll aus der schlechten Umgebung der Mietskaserne retten 
will (551). 5 
Den, soweit ich sehe, einzigen Vorläufer in dieser Art der en 
Menschengestaltung hatte Hauptmann in Shakespeare, der in der Darstellung 
der tragischen Lustspielfigur Malvolio in Twelfth Night wohl als erster die 
Bauform der Täuschung anwandte. + EN 
6. Ganz in den Charakter hineingenommen ist das Tragikomische auch bei 
Harro Hassenreuter in den Ratten, der in der Literatur merkwürdigerweise 
stets als rein komische Figur aufgefaßt wird. Seine Komik, aber zugleich seine 
Tragik ist es, lediglich die Summe seiner „Rollen“, seiner Masken zu sein, 
ohne einen eigenen substantiellen Wesenskern zu besitzen. In der Menschen- 
gestaltung ist diese Charakterproblematik in der Weise bewältigt, daß Has- 
senreuter keine eigene Sprache spricht, sondern sich unausgesetzt in komischer 
Weise in Zitaten und literarischen Anspielungen ergeht. Komisch sind auch 
seine Stilmischungen: „... und diese neue künftige Generation wird wissen, 
was sie dem Schmiede der deutschen Einheit, dem gewaltigen Heros, schuldig 
t... Also, die ganze Geschichte mit diesem Milchapparat ist kinderleicht: das 
ganze Gestell mit sämtlichen Flaschen ..... (472). Er lebt in Posen, und daß 
diese scheinbar echten Haltungen nur an der Oberfläche bleiben und sich nicht 
aus einem festen Persönlichkeitskern speisen, geht sehr schön aus einer Be- 
merkung über die Geliebte hervor: „Was doch die Dinger, wenn es darauf 
ankommt, pünktlich sind“ (453). Und in seiner Gardinenpredigt hält er, der 
selbst Ehebrecher ist, seiner Tochter in der Pose entrüsteter Rechtschaffenheit 
vor: „Ich und mein Haus, wir dienen dem Geiste der Wohlanständigkeit“ 
(505). So komisch Hassenreuter mit all diesen Zügen wirkt, so ist doch auch 
nicht die Tragik des Rollenmenschen (zum erstenmal in der deutschen Litera- 
tur im Maler Nolten gestaltet) zu verkennen, dem mit seiner personenhaften 
Substantialität alle moralischen Richtstäbe abhanden gekommen sind. Mit 
offenbar gleicher Aufrichtigkeit und Treue widmet sich der Poseur seiner 
Frau, seiner Geliebten, seiner Tochter und den andern Menschen seines Krei- 
ses, ohne sich des Widerspruchs, seiner mangelnden Formkraft der Persönlich- 
keit bewußt zu werden, die ihn zugleich tragisch und komisch macht. Haupt- 
mann war sich über das potentiell Tragische in der Schauspielerfigur durchaus 


1° In die Groteske übersteigert sich diese Bauform an einer Stelle durch „Inversion“: 
John sagt, er habe dem mißtrauischen Standesbeamten ärgerlich geantwortet: „Na 
denn. .mag et (die Geburt des Kindes) a uff’n Oberboden bei de Ratten ‘ 
und Mäuse jewesen sind! So kreppte ick mir... ..“ (5, S. 465). Das war nun tatsäch- 
lich der Fall. Die Täuschung Johns geht also an dieser Stelle so weit, daß er den 


wahren Sachverhalt als höchste Absurdität nimmt und ihn nur scherzhaft als Un- 
möglichkeit erwähnt. 


> 


f} 


den ganz verwandten Charakter Syrowatky 


- findet sich der Satz: „Geht ein Chemiker mit gefährlichen Stoffen um, so viel- 


leicht noch mehr, ins Seelische übertragen, der Schauspieler. Kein Wunder, 
wenn ihm zuweilen das göttliche Licht erlischt“ (17, 198). 

Fast gleichzeitig mit Hauptmanns Schauspielerfigur sind die tragikomischen 
Möglichkeiten des Rollenmenschen von Schnitzler in Große Szene meisterlich 
ausgenutzt worden. — 

7. Ein weit allgemeinere und daher fruchtbarere Bauform des Tragikomi- 


schen vereinfacht die Charakterstruktur des Rollenmenschen auf die Dualität 


von einem jeweiligen wahren Seelenzustand und der Rolle oder Maske, die 
ihn verbergen soll, aber eben dadurch enthüllt, so daß sich ständig in dem 
bloßen Da-sein der Figur auf der Bühne das potentiell Komische — das vir- 
tuose Spielen einer falschen, ja betrügerischen Rolle — und das potentiell 
Tragische — die Drohung der Zerstörung der eigentlichen wertvollen Exi- 
stenz der Person — zum tragikomischen Gesamteindruck paaren. In Frau 
Fielitz im Roten Hahn hat Hauptmann diese Form in einer gewissen Voll- 
endung gestaltet. Voraussetzung für ihre Fähigkeit zum Tragischen ist nicht 
etwa eine „notwendige Motivierung“ ihres Todes?°, — das wäre eine zu enge 
und formalistische Auffassung von Tragik — sondern das Dasein durchaus po- 
sitiv werthaften Menschentums (neben den offenbaren moralischen Mängeln), 
das nahe daran ist, tragisch zerstört zu werden und also dem Zuschauer der- 
artige Befürchtungen suggeriert?! Frau Fielitz’ fatale Neigung zum corriger la 


'_ fortune vermag nicht über ihre urtümliche Substantialität hinwegzutäuschen, 


die sich aus den Quellen des gesund Natürlichen speist und sie bedingt mensch- 
lich wertvoll macht. Die Voraussetzung ist also erfüllt??. Frau Fielitz ist ge- 
rade so schlecht, daß der Zuschauer das Komische ihrer Unschuldsrolle erfaßt, 
und gerade so gut, daß er für ihre Entlarvung fürchtet. Da nun immer beides 
zusammen in Frau Fielitz wirksam ist: die Pose des entrüsteten guten Gewis- 
sens und die Angst des schlechten Gewissens, da beides sich bedingt, entsteht 
der einheitlich tragikomische Gesamteindruck®. Das zeigt sich z. B. in der 


20 So Corbadh, RL, IV, S.101. Die nötwendige Motivation des Todes fehle, damit die 
Tragik; also sei das Stück keine Tragikomödie. Röhr a. a. O. S. 178f. versteht um- 
gekehrt Frau Fielitz als ganz tragisch, während andere Figuren wieder ganz komisch 
seien. Dagegen konnte in dieser Arbeit schon auf die einheitlich tragikomische 
Gestaltung der Atmosphäre hingewiesen werden; das Zugleich von Komik und 
Tragik betont neben dem jetzigen Abschnitt auch der folgende. 

21 Siehe oben Anm. 5. Hinzuzufügen wäre der weiten Staigerschen Begriffsbestimmung 
des Tragischen noch, daß diese Welt eines Menschen, um auf tragische Weise zer- 
brechen zu können, nicht ohne Werte sein darf. So hat etwa das Zerbrechen der 
Welt Peter Brauers in der gleichnamigen „Tragikomödie“ nichts Tragisches, weil 
die Welt eben nur für Brauer selbst wertvoll ist, er aber die Existenz eines Betrü- 
gers geführt hat, in der es keine menschlichen Werte gab. 

22 Siehe bes. 4, S. 66, 67, 76, 77. Fast ohne Ausnahme anerkennt die Kritik in Frau 
Fielitz, was Paul Fechter (Gerhart Hauptmann, Dresden 1922, S.67) „animalische 
Gutheit“ nennt. 

23 Bekanntlich ist Frau Fielitz mit Mutter Wolffen im Biberpelz identisch. Aber im : 
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Maske und Rolle und desto durchsichtiger wird die enge Bezogenheit beider 


m en ee En KR st sch 


lichen Gegner, Langheinrich und Gendarm Schulze, nacheinander mit 
wollendem Interesse nach ihrer Tochter fragt — um deren Gunst beide rival 
sieren?4! Je größer die wahre angstvolle Betroffenheit, desto virtuoser die 


aufeinander. Kaum zu trennen sind Angst und Rolle, potentiell Tragisches 
und Komisches an Stellen wie dieser, als Rauchhaupt den Betrug aufzudecken 
sucht: Frau Fielitz: „Ich ha Rauchhaupten immer ock Guttes getan. Und nu 
kummt a und kummt a Tag fer Tag und tut een mit alen Geschichten krank 
machen, wo doch alls aus a Fingern gezogen is!“ (4, 71, vgl. auch 76, 77). 

In der dunklen Komödie Measure for Measure hat Shakespeare in der Ge- 
stalt des Angelo die gleiche Bauform verwendet. Auch dieser Sünder wirkt 
in der Verstellung als Unschuldiger ebenso komisch wie tragisch, letzteres da 
er nicht nur der gerissene Heuchler ist, als den ihn die frühe Shakespearefor- 
schung verstand, sondern vor allem ein Mensch, der unversehens von der 
Leidenschaft als überwältigender Schicksalsmacht überfallen wird, von der 
er sich nicht zu befreien vermag. 

Hauptmann ist sich übrigens der tragischen und komischen Möglichkeiten 
des dieser Bauform zugrundeliegenden Widerspiels von Schein und Sein auch 
theoretisch bewußt geworden. 

8. Ebenso große tragikomische Wirkungsmöglichkeiten bietet ein Charak- 
ter, in dem sich die Rolle so verfestigt hat, daß sie in ihrer Eigenschaft als 
— ungemäße — Rolle.dem Träger gar nicht mehr bewußt ist, wohl aber dem 
Zuschauer, der kraft dieser ständigen doppelten Perspektive auf das wahre 
Sein und auf die fälschlich als wahres Sein aufgefaßte Rolle ständig ein Dop- 
peltes zugleich empfindet: die Komik des plötzlichen Ausgewechseltseins und 
Umschlagens ins Gegenteil und die Tragik des Selbstmißverstehens, des Über- 
fallenwerdens von einem Es, das den Menschen ausschließlich in Beschlag 
nimmt. In Schluck und Jau ist diese — neben der zweiseitigen Point-de-vue- 
Technik — die Grundform. Jau, der seine Herkunft vergißt und seine ins 
Absurde überspitzte Fürstenrolle als sein Wesen auffaßt, ist komisch bis zur 
grotesken Übersteigerung, besonders weil für den Zuschauer die Erinnerung 
an das wahre Sein noch immer durch Jaus bäuerliche Sprechweise und seine 
Rückfälle in die alte Vorstellungswelt wachgehalten wird. Zugleich ist er aber 
eine Illustration des tragischen Verlusts der menschlichen Wesenhaftigkeit, der 
an das Abgründige führt. Was ist der Mensch und was ist für ihn Schein und 
was Sein? ist die Frage, die in Jau komisch und tragisch beantwortet wird. 
Später hat Hauptmann dann in Herrn Fielitz das gleiche Bauelement der zur 


Biberpelz entwickelt sich keine Tragikomik, weil eben diese Angst und die wirk- 
liche Bedrohung in den Krisensituationen ganz fehlen. Mutter Wolffen gerät dort 
nie außer Fassung und spielt ihre Rolle souverän, so daß sich nur rein komische 
und gesellschaftssatirische Effekte ergeben. 

1 5.52, 54; ähnliche Stellen S. 58, 60, 65f., 70, 72. 

» Vgl. „Velas Testament“ in Ausblicke, Berlin 1924, S. 118. 
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F Natur gewordenen konträren Rolle in den Roten Hahn eingefügt, ohne aller- 


dings wieder ganz in die Tiefe dieser Problematik Jaus vorzustoßen. Nach 
dem geglückten Versicherungsschwindel spielt Fielitz sich als selfmademan 


‚ ersten Ranges auf und hält Reden, in denen er seine Verdienste herausstreicht, 


ohne sich je seiner Vergangenheit als armseliger Schuster, Sträfling und Pan- 
toffelheld erinnern zu können?®, „Charakter! Jewissen! Det is de Hauptsache. 


‚Jawoll! Ick habe bezahlt und jebaut. Aber wenn mir ock Wehrhahn hat fallen _ 


jelassen — von jute Jesinnung lasse ick nich! Ordnung muß sind! Moral muß 
sind!“ (4, 80). 


9. Das vielleicht fruchtbarste der auf den dramatischen Charakter bezogenen _ 


{ragikomischen Bauelemente und dem obigen nahe verwandt ist das des un- 
überwindlichen Kontrasts in der Persönlichkeitsstruktur des Helden. Gleich in 
seiner ersten Tragikomödie, in Kollege Crampton, hat Hauptmann diese Bau- 
form der Charakterpolarität zum tragenden Formmittel gemacht?”. Da ich 
diese Figur bereits an anderer Stelle unter diesem Gesichtspunkt ausführlicher 
analysiert habe?®, kann ich mich hier auf Andeutungen beschränken. Cramp- 
tons Tragikomik resultiert aus dem ununterbrochenen Gegeneinander von 
Künstlertum und Menschsein in seinem Charakter. Seine zweifellos vorhan- 
dene große Begabung kann nur unter ganz besonders günstigen Schaffensvor- 
aussetzungen wirksam werden; bieten sich diese nicht, so ist er durch seine 
allzumenschliche Willensschwäche, seinen Mangel an Formkraft der Persön- 
lichkeit, die sich zerstreuenden Umwelteinflüssen entgegensetzen könnte, stän- 


26 Hier sind es die Kommentare der Umgebung, die die Erinnerung an die Vergangen- 


heit und die wirkliche Tat wachhalten, vgl. z. B. 4, S. 67f., 80. 

27 Merkwürdigerweise hat Hauptmann den Kollegen Crampton als „Komödie“ be- 
zeichnet. Ausnahmslos hat aber die Kritik tragische Elemente in diesem Stück ge- 
sehen. Wenn man es, wie z. B. auch Corbach (RL, IV, S. 101), als Tragikomödie 
auffaßt, ist man dazu vom Dichter selbst autorisiert: „Es gibt keine Komödie, die 
keine Tragikomödie wäre“ (17, S.152). Allerdings darf man das nicht für alle 
Hauptmannschen Komödien in Anspruch nehmen; zum Biberpelz vgl. oben Anm. 23; 
gegen Ralph Fiedler (Die späten Dramen Gerhart Hauptmanns, München 1954, 
S. 91) ist für die Komödie Ulrich von Lichtenstein zu betonen, daß die tiefere, ernste 
Bedeutung erst im Schlußakt anhangsweise unterschoben wird. Ähnliches gilt von 
Die Jungfern vom Bischofsberg; diese schr ungleiche Komödie bei Horst Engert 
(G. Hauptmanns Sucherdramen, Leipzig 1922, S. 61—67) in die Gestaltungen der 
dem Leben nicht gewachsenen Innerlichkeit eingereiht zu sehen, berührt zuminde- 
stens merkwürdig. — Zu Kollege Crampton vgl. auch Hauptmanns Äußerung: 
„College Crampton ist eine tragi-komische Gestalt: das Komische liegt zumeist auf 
der Oberfläche, aber auch das Tragische bricht hervor. Meist ist die Mischung un- 
auflöslich, so daß, wenn die Wirkung voll ist, Weinen und Lachen eins sein muß“ 
(in einem Brief vom 23. Juni 1893, im Auszug gedruckt bei Ludwig Viktor, Ger- 
hart Hauptmann, Werke von ihm und über ihn (1881—1931), 2. Aufl. Neustadt 
i. Schlesien 1932 (Privatdruck), S. 42, Nr. 98). Diese Bemerkung zeigt wieder, wie 
sehr Hauptmann sich der Kunstgesetzlichkeit der Gattung Tragikomödie als der 
Gestaltung des Phänomens des Tragikomischen bewußt gewesen ist. Sie bestätigt 
die Berechtigung der in diesem Aufsatz angewandten, von den üblichen strukturell 
orientierten Tragikomödie-Begriffen Abstand nehmenden Methode. 

28 Karl S. Guthke, „Die Gestalt des Künstlers in G. Hauptmanns Dramen“, Neophilo- 
logus, XXXIX (1955), 23—40, bes. 37—39. 
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seine menschliche Energielosigkeit sein Künstlertum bedrohe; und die Reak- 


tion des Künstlers ist, seine menschliche Schwäche in und aus dem Wissen um 


seine Begabung durch forciertes künstlerisches Selbstbewußtsein zu kompen- 
sieren. Diese Arroganz des Künstlers Crampton macht den Menschen Cramp- 


ton für seine Umwelt und den Zuschauer zur komischen Figur, etwa wenner 


mit dem „Mänadentanz“, der Protektion durch die Zarin oder mit dem Her- 
zogsbesuch renommiert. Noch im größten Elend, in das der unzulängliche Mensch 
den Künstler stürzt, rühmt sich der Künstler seiner excellenten Verbindungen. 
Da nun Crampton in jedem Augenblick beides zugleich ist: potentiell großer 
Künstler und schwacher Mensch, so wird immer gleichzeitig der Mensch der 
Lächerlichkeit preisgegeben und der wertvolle Künstler tragisch in seinem Sein 
gefährdet2®. Meisterlich kommt diese tragikomische Synthese etwa im Schluß- 
akt zum Ausdruck, als Crampton das von Straehler eingerichtete Atelier be- 
tritt: komisch wirkt die Künstlerarroganz des Heruntergekommenen, aber zu- 


gleich zeigt eben dieses überhebliche Sich-Aufspielen, daß es die menschliche 


Schwäche und Mangel an Widerstandskraft gegen zerstreuende Umweltim- 
pressionen sind, die den Künstler nicht zum Eigentlichen kommen lassen und 
tragisch machen (169—171). 

In sehr ähnlicher Weise haben sich Victor Hugo in Cromwell und Le Roi 
s’amuse, Stefan Zweig in Tersites und Rostand in Cyrano de Bergerac dieser 
Bauform der Polarität in der Charakterstruktur zu tragikomischen Zwecken 
bedient®®, 

10. Am häufigsten unter den auf den dramatischen Charakter bezogenen Bau- 
formen des Tragikomischen hat Hauptmann die der ganz einseitig von einem 
einzigen, und zwar maßlos übersteigerten Wesenszug her aufgebauten Figur 
verwendet. Die literarische Herkunft dieser Figuren liegt auf der Hand: sie 
stammen aus der Typenkomödie vornehmlich des 18. Jahrhunderts; die tragi- 
komischen Wirkungsmöglichkeiten jedoch ergeben sich daraus, daß bei Haupt- 


” Gerade sein wirkliches Künstlertum macht ihn des Tragischen fähig, weil eben in 
diesem ein Wertvolles durch den Untergang bedroht ist und, wirkungsästhetisch 
gesehen, im Zuschauer eine korrelierte Empfindung hervorgerufen wird. Da dieses 
Werthafte bei dem unbegabten Hochstapler mit Künstlerallüren, Peter Brauer, 


fehlt, bleibt das Geschehen um ihn ganz in den Bahnen des Schwankhaft-Komischen, 


obwohl Hauptmann das Stück eine Tragikomödie nannte, S. o. Anm. 21. 
Vgl. Hugo im Vorwort zu Cromwell: „Les hommes de g£nie si grands qu’ils soient, 


c’est leur b£te qui parodie tourjours leur intelligence.“ Siehe auch Klemperer 
a. a. 0. 338—45. 
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ä, mann ana eine ebrtiglich höchst positive Eigene zu zoleh komischer 2 
Verstiegenheit gesteigert wird, daß sie sich schließlich gegen ihre eigene r- 
sprüngliche Intentionalität wendet und diese tragisch zum Scheitern zubringen 
droht. Das zeigen einige Beispielfälle. Zuerst hat sich Hauptmann, zunächst 
noch episodesk, in Griselda in dieser Form versucht. Die „allerdurchlauchtigste 


Eigenheit“ (5, 409) des Grafen Ulrich ist es, so unbedingt und ausschließlich 
zu lieben, daß er auf sein eigenes Kind, dem sich naturgemäß ein Teil der 
Aufmerksamkeit der Mutter, Griselda, zuwendet, eifersüchtig wird und die 
Gattin verläßt. Erheiternd ist diese Übersteigerung einer an sich werthaften 


Wesensrichtung von Anfang bis Ende, darum nannte Hauptmann das Stück _ 


ein Lustspiel. Aber wie für ihn jede Komödie zugleich Tragikomödie war 
(17, 152), so deutet sich auch hier das Tragische leicht an, und es hat die gleiche 
Wurzel wie das Komische: wenn der Graf Ulrich durch die übersteigerte Liebe 
dazu getrieben wird, „im Allerheiligsten gekränkt“ (413), nun radikal ver- 
blendet auf die Liebe und damit auf seine eigentliche Existenz und Sinnmitte 
(410f.) zu verzichten — sich also selbst zugrunde zu richten. 

Zur vollen Entfaltung ist diese Bauform dann in den direkt anschließend 
entstandenen Ratten gediehen, wo gleich drei Figuren auf diese tragikomische 
Gestaltungsformel gebracht werden. Mehr im Rahmen von Vorstudien halten 
sich die beiden Spitta. Beide sind als dramatische Figuren von einem ins Ex- 
trem überspitzten Charakterzug aufgebaut; Landpfarrer Spitta von dem der 
maßlosen kirchenchristlihen Wohlanständigkeit. Wenn er in der großen 
Szene mit Hassenreuter über das Sündenbabel Berlin wettert: „Elite-Ball! 

. dieser Korso ... .! Das ist Weltuntergang, Herr Direktor!“ (5, 502) — so 
kann man ob der Komik des Extrems mit Hassenreuter nur sagen: „Neander- 
taler!“ (504); aber aus der gleichen Quelle fließt das Tragische an dem Pastor 
Spitta aus Schwoiz in der Uckermark, insofern er, sich selbst unbewußt, im 
Kampf gegen das Verbrechen selbst zum Verbrecher wird, nämlich an seiner 
Tochter, die er in eben der komisch wirkenden übermäßigen Rechtlichkeit ver- 
stößt (479). Das unbedingte Eintreten für die Moral läßt einen im Grunde 
durchaus wertvollen Menschen sich infolge der Übertriebenheit dieses Zuges 
wiederum selbst gegen die Moral tragisch verschulden. Durch eben diese kom- 
plexe, aus der gleichen charakterlichen Quelle fließende Tragikomik unter- 
scheidet Spitta sich von der lediglich heuchlerischen und moralisch verkomme- 
nen Pfarrergestalt der Fieldingtradition, wie Hauptmann sie etwa in Doro- 
ihea Angermann dargestellt hat. 

Der junge Spitta ist ganz aus dem Gegensatz konzipiert: die ungerechte 
Rechtlichkeit des Vaters gegenüber der Tochter treibt den jugendlichen 
Idealisten zu entschiedenem humanitär-sozialem Reformertum. Dieser per se 
durchaus positive Zug gibt ihn jedoch der Lächerlichkeit preis, da er zu komi- 
schen Verstiegenheiten führt: etwa wenn der Kandidat seinen Samariterdienst 
naiv verblendet auf eine scheinbar verunglückte Dirne ausdehnt und sich mit 
lächerlichem Pathos mit dem bewunderten Omnibusgaul in Parallele setzt, 
„der seinen linken Vorderhuf geschlagene fünf, sechs oder acht Minuten lang, 
um die Frau nicht zu treten, die unter ihm lag, in der Schwebe gehalten hat“. 
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"halten des Gauls nicht lächerlich“ ir ‚Gerade di U iger 
der positiven Einstellung zum Selbstmißverständnis aber macht de isten 
wieder potentiell tragisch, denn die kindliche Verstiegenheit läßt ihn zwang 35- 
läufig an seinem wertvollen und menschlich äußerst positiv motivierten (4 
Ethos zum Verräter werden; denn ein derart komisches Extrem kann der ern- 
sten und tiefen Sache Spittas nicht dienen, es kehrt sich tragikomisch gegen sih 
selbst; und so steht Spitta am Schluß mit der tragikomischen Geste des „Wäre 
ich Richter in Israel...“ (560) da. 

In Frau John im sleicen Drama hat das in Frage stehende charakter- 
strukturelle Bauprinzip seine bemerkenswerteste Gestaltung gefunden. Dieses 
ist um so mehr zu betonen, als in der Literatur diese Figur ausnahmslos tra- 
gisch, ja psychopathologisch verstanden wird®1. Diese Auffassung ließe sich 
lediglich von den Schlußmomenten des Dramas her rechtfertigen. Ein tragischer 
Schluß widerspricht jedoch, wie viele Beispiele zeigen könnten, keineswegs 
dem Gattungscharakter der Tragikomödie, der in dieser Beziehung indifferent 
ist, und besonders empfand ja Hauptmann den fünften Akt immer als eine 
ungemäße Gewaltsamkeit?2. Ja: außerhalb des Geltungsbereichs des Tragi- 
komödienbegriffs der Renaissance und Klassizistik als ernster Handlung mit 
„vergnügtem Ausgang“ (Lessing) herrscht in der tragikomischen Gattung 
durchaus der unglückliche Schluß vor: in Troilus and Cressida, Molieres Tragi- 
komödien, Hebbels Trauerspiel in Sizilien, in dem er seine Theorie des Tragi- 
komischen verwirklichte, in Ibsens Wildente, Strindbergs Rausch und mehre- 
ren Dramen Schnitzlers, um nur einige Beispiele für Stücke zu nennen, die die 
heute vergessene, im Humanismus übliche Bezeichnung „Komitragödie“ ver- 
dienten. Überhaupt ist ja Tragikomödie im hier gewählten Wortverstand (als 
Konkretion des Phänomens des Tragikomischen) nicht mit derartigen auf die 
Bedeutungsstruktur des Handlungsverlaufs bezogenen Kategorien wie „un- 
glücklicher Schluß“ zu fassen. Fragt man dementsprechend im Sinne der auch 
von Hauptmann geteilten, vom strukturschematischen Tragikomödiebegriff 
abrückenden, phänomenologischen Auffassung von Tragikomik in den Ratten 
nach dem Tragikomischen, so wird man auch in Frau John auf die Bauform 
der einseitig übersteigerten positiven Eigenschaft als Grundformel der tragi- 
komischen Charakterkonzeption stoßen. 

„Das Naturrecht des Weibes ist das Recht auf das Kind“, sagt Dr. Kam- 

macher in Atlantis. In Frau John ist es der Muttertrieb, der bis zu dem Extrem 
gesteigert ist, wo er zugleich tragisch und komisch wird. Sie kauft dem polni- 


1 Joseph Gregor, Gerhart Hauptmann, Wien o. J. (1953), S.427; Hugh F. Garten, 
Gerhart Hauptmann, New York 1954, S.23; Röhr a. a. O. S.268, 166; Ernst 
Lemke, Gerhart Hauptmann, Leipzig-Hannover 1923, S.239; Max Freyhan, Ger- 
hart Hauptmann, Berlin 1922, S.26; Konrad Haenisch, Gerhart Hauptmann und 
das deutsche Volk, Berlin 1922, S. 163; auch Pongs’ Lexikon der Weltliteratur und ' 
Reclams Schauspielführer unter „Tragikomödie“, um nur einige zu nennen. 

#2 Joseph Chapiro, Gespräche mit Gerhart Hauptmann, Berlin 1932, S. 162. Vgl. auch 


F.B. Wahr, „Theory and Composition of the Hauptmann drama“, Germanic 
Review, XVII (1942), 163—173. \ 
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schen Bein Piperkarcka ihr Kind ab und tut vor der Welt so, als sei 

' es ihr eigenes. Dieser Schritt ist tiefernst motiviert durch den traumatisch wir- 

. kenden Tod des ersten Kindes, durch Frau Johns ständige Einsamkeit in der 
- Berliner Mietskaserne, durch den rastlosen Fleiß im Verdienststreben, dessen 
- Früchte nun nicht wildfremden Nutznießern in den Schoß fallen sollen (534f.). 
Ihre ganze Welt besteht oder zerbricht also mit der Erfüllung oder Verweige- 
rung des Wunsches nach einem Kind. Das Mutterverlangen entspringt einer 
- im potentiell Tragischen wurzelnden Existenz. Dennoch nimmt der positive 
und verständliche Trieb in seiner Übersteigerung komische Formen an. Da 

- wird etwa das Nachbarkind aus der Wohnung gewiesen: „Wer eejnet hat, 


des nichtswissenwollenden Maskeradespielens vor der Piperkarcka, als diese 
sehen will, „wie steht“ um ihr Kind. „Wat denn? Wat soll denn stehn, Pau- 
line?... Wat for’'n Kind?“ mißversteht die John absichtlich, „reden Se deitsch. 
Se blubbern ja man kenn eenzijet richtijet deitsches Wort aus de Fresse raus“ 
(480f.). Und über die Entschädigungssumme, die sie Pauline für das Kind 
zahlte: „Ick weeß doch von keenen Jelde, Pauline“ (482). „Wat denn, Pau- 
line, wat woll’n Se denn sehn“ (483), als es sich ja, wie Frau John klar weiß, 
nur um das Kind handeln kann. Dieses dreiste Spiel vor der Mutter wirkt um 
so belustigender, als es mehrfach durch ebenso komische Begütigungsversuche 
unterbrochen wird, in denen stillschweigend vorausgesetzt wird, daß Frau 
_ John von dem Kind und der ganzen zweifelhaften Geschichte genau weiß. 
Unter diesen beiden Erscheinungen des Lächerlichen, die sich schon durch 
ihre wechselseitige Disparatheit gegenseitig in komisches Licht setzen, liegt 
jedoch, wie ununterbrochen deutlich, als tragischer Grund die Angst der Frau 
John um „ihr“ Kind, das ihr ganzer Lebenshalt und -inhalt ist. Darum ist sie 
den ganzen Akt hindurch mit „einem flüchtigen Blick der Unruhe und der 
lauernden Angst“ (464) gekennzeichnet. An anderer Stelle wird die Komik 
der taktischen Scheinlogik „Paul, du hast jeheert, det Freilein is ieberhaupt 
jar nich mehr wiederjekommen. Da draus kannst de sehn... .“ sofort tragi- 
komisch, wenn unterbrochen wird: „Det sachst de zu mich mit blaue Lippen 
und machst Augen, wie wennste jerädert bist“ (534). Man erkennt, wie Komik 
und Tragik zusammenfließen und sich doch beide aus dem überspitzten Mutter- 
trieb als gemeinsamer Quelle herleiten, aus dem gleichen „Stoffgebiet*, das 
"Hauptmann dem Tragischen und Komischen zuschrieb. Der Drang zum Kind 
ist in seinem Extrem komisch und zugleich tragisch, auch deswegen, weil die 
Übersteigerung den eben gefundenen Halt im Leben wieder erschüttern und 
Frau John zwangsläufig an den Abgrund führen muß. 

In der Tat benutzte Hauptmann in dem einseitig übersteigerten positiven 
Charakterzug eine Bauform des Tragikomischen, die in individuellen Modi- 
fikationen häufiger in der Weltliteratur begegnet, z. B. im Don Quixote, leicht 
angedeutet in Major Tellheim®3, Lenaus Don Juan, Ibsens Wildente, Strind- 
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2 kann sich mit fremde nich abjeben“ (467). Komisch ist der primäre Eindruck 
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3 Mit Recht faßt Corbach a. a. O. Tellheim als an das Tragikomische grenzend auf. — 
Man denkt hier auch an Wilder, Heaven is my Destination. 
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mäßige, als tragisch das tiefere Motiv im Chäräkteng und page Sieine 
Komödie von Molitre tiefer ein, vergessen Sie die Gebärden oder Epis« 

seiner Hauptpersonen, um an den Urquell ihres Handelns zu gelangen, s 
werden Sie unfehlbar jenes dramatische Element entdecken, das die Menschen 
der Komödie entreißt und sie in tragische Gestalten verwandelt3!.“ Ganz in 
diesem Sinne gelang Hauptmann in seinen eigenen tragikomischen Dichtun- 
gen mit der besprochenen Bauform das Zugleich von komischer Übersteige- 1 
rung, wie sie sich situationsmäßig in Graf Ulrichs Flucht, in Kandidat Spittas | 
Samariterdienst unter den Hufen des Omnibusgauls und seiner verstiegenen 
Selbsteinschätzung in dieser Situation, in des alten Spittas Tirade auf das 
Laster, in Frau Johns Maskerade mit der Locke (477f.) herstellt, und von dem | 
tragischen Quellgrund in der Charakteranlage, die sich aber eben nur komisch 


outriert äußern kann. 


Mit dieser Analyse der tragikomischen Bauformen in Hauptmanns Tragi- 
komödien ist, scheint es, ein Mehrfaches erreicht. Einmal zeigt die Unter- 
suchung, daß man Hauptmanns Tragikomödien nicht gerecht wird, wenn Hi 
man darin nur Konglomerate von sich gegenseitig störenden komischen und 
tragischen Elementen oder Handlungsfäden und damit mißlungene Versuche 
sieht. Unter dieser — unzutreffenden — Voraussetzung bestände das Urteil 
zu Recht, Hauptmann habe nie eine Tragikomödie geschrieben. Bei der 
Analyse der Formensprache ließen sich vielmehr wiederkehrende Struktur- 
elemente aufweisen, in denen sich das Tragikomische als komplex-einheitliches 
ästhetisches Phänomen (wie es auch Hauptmanns Tragikomikauffassung ent- 
spricht) konkretisiert. Damit ist zugleich ein Beitrag zu einer Formgeschichte 
der Hauptmannschen Dramatik geleistet, die noch ganz in den Anfängen 
steht. Schließlich wollen die Ergebnisse auch in einem allgemeineren Sinne 
der Gattungspoetik der Tragikomödie überhaupt und einer Erhellüng der 
Formgesetzlichkeiten, genauer: der Morphologie des tragikomischen Dramas 
dienen. 

Gemäß der von G. Müller und Karl Vietor entwickelten Methode der gat- 
tungsmäßigen Betfachtungsweise wurde dabei nicht eine exakte Definition 
der Tragikomödie als Normbegriff vorangestellt, sondern versucht, das Phä- 
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®: Chapiro a. a. O. S. 166, vgl. S.173, 174, auch das Vorwort zur Gesanitausgabe von 
1906 und Wahr a. a. O. bes. 1648. 

35 Lemke a a. O. S. 239. $.211 soll Der Rote Hahn keine Tragikomödie sein, weil das 
Stück nicht mit Hebbels Tragikomödientheorie übereinstimme. Diese Theorie ist 
aber durchaus einseitig, sie beschreibt vielmehr einen bitteren Satirentyp und ver- 
wendet Strukturkategorien. — Bes. die Ratten werden allgemein als Mischung von 
einem komischen und einem tragischen Handlungsstrang bezeichnet, während vor- | 


liegende Untersuchung in allen Hauptfiguren und in der Raumgestaltung das 
Tragikomische ermittelte. S. oben Anm. 31. 


schen Wirklichkeit selbst Er zu bestimmen. Man darf bie wie 
# _ durchgängig i in der literarischen Gattungsgeschichte nicht nach einer vollkom- 
_ menen, normativ idealtypischen Realisation „der“ Tragikomödie in einem 
_ einzigen Dichtwerk des vorliegenden literarischen Materials fahnden; man 
- muß vielmehr die Aufmerksamkeit auf die „in allem geschichtlichen Wandel 
gleichbleibenden konstitutiven Elemente“3® richten, auf die Bauformen, wie 
ich sie nenne, die, wie angedeutet, sich in den verschiedensten Tragikomödien 
der Weltliteratur als morphologische Konstanten erweisen. Dabei hat sich her- 
ausgestellt, daß in den meisten Fällen eine Tragikomödie nicht von nur einer, _ 
_ sondern von einer Vielzahl von Bauformen konstituiert wird. Das ist nicht 
verwunderlich, wenn man sich vergegenwärtigt, daß sich die behandelten Bau- 
formen leicht auf vier Kategorien bringen lassen, die jeweils alle in einem 
Bühnenstück wirksam sind: Raum (Bauform 2), Charakter (Bauform 5 bis 9), 
Widerspiel von Raum und Charakter oder Handlung (Bauformen 1 und 3) 
und Sprachgestaltung (Bauform 4, hinzu käme die Form des double entendre: 
Sprachstücke, die sowohl einer tragischen wie einer komischen Interpretation 
fähig sind, wie sie sich gelegentlich in den Ratten, häufiger in Kleists Amphi- 
itryon und Büchners melancholischem Lustspiel Leonce und Lena finden). 
Sucht man von diesen Bauformen das allen Gemeinsame, die überall zu- 
grundeliegende „gehaltgestaltliche Struktur“ (Vietor) als allgemeines Gat- 
_  tungsmerkmal zu abstrahieren, so muß man die überall in der Gattungs- 
ästhetik erlebte?” Erfahrung machen, daß diese Bestimmung recht vage aus- 
fallen muß. So darf man rückblickend die ästhetische Konstante aller genann- 
ten Bauformen des Tragikomischen von der Wirkung her als die Suggestion, 
 werkanalytisch: die Gestaltung einer doppelten Perspektive bezeichnen. Durch 
diese Doppelheit der Optik wird der Einstellung zum ästhetischen Phänomen 
des Tragikomischen alle fraglose Entschiedenheit, aller fester Boden unter 
den Füßen genommen, den es in der Tragödie und der Komödie noch gibt. 
Der Mensch wird in der Tragikomödie in seinen tiefsten und wesentlichsten 
Bezügen gesehen, aber zugleich in seiner Unzulänglichkeit, die ins Bereich des 
Komischen weist. In diesem Sinne ist immer wieder von den höchsten, ja die 
Tragödie übertreffenden weltanschaulichen Möglichkeiten der Tragikomödie 
gesprochen worden. Um so wünschenswerter schien es daher, die Tragikomödie 
gattungsästhetisch zu untersuchen, zumal die wissenschaftliche Forschung dem 
Geheimnis ihrer entsprechend diffizilen Formenwelt bisher noch nicht auf die 
Spur gekommen ist?®. 
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ss Vietor a. a. O. S. 301. 

37 Vjetor a. a. O. S.302—9; Wolfgang Kayser, Geschichte der deutschen Ballade, 
Berlin 1936, S.297ff. Vgl. auch die übrigen gattungsgeschichtlichen Arbeiten von 
Beißner, Müller, Mönch usw. 

8 Vf, hofft in einigen Jahren eine Geschichte der Tragikomödie vorzulegen. 
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Br. DIE PROBLEMSCHICHTUNG IN WILDERS 
THE BRIDGE OF SAN LUIS REY 7 


Literaturkritik Europas vor allem zwei Faktoren: der Darstellung der so- 
zialen Gegebenheiten des Landes und der Analyse einer Kultur, die sich ohne 
eine lange Überlieferung ausgebildet hat. Das Fehlen einer literarishen 
Genealogie und die unvorbelastete Existenzbezogenheit, die hauptsächlich die 
Gestalten des amerikanischen Romans und des amerikanischen Dramas zu 
kennzeichnen scheinen, haben auf den europäischen Leser, der in einer Zeit I 
des Kulturverfalls lebt, eine starke Wirkung ausgeübt. Hemingway, Faulk- 
ner, Dos Passos und Wolfe sind die Autoren, die das europäische Vorstel- 
lungsbild von Art und Weise des amerikanischen Schrifttums der neueren fi 
Zeit vornehmlich bestimmen!. 

Diese Einstellung gegenüber der amerikanischen Literatur ist in mancher 
Beziehung allerdings nicht ganz so neu, wie es wohl heute auf den ersten 
Blick erscheinen mag, denn mit zwei großen Amerikanern des neunzehnten 1 
Jahrhunderts, Mark Twain und Whitman, hatte man sich in der alten Welt 
in einer ähnlichen Art auseinandersetzen müssen. Auch sie waren, wenig- 
stens vom europäischen Aspekt aus gesehen, voraussetzungslos, und für den 
Amerikaner waren sie die Vertreter des als Nationaltypus besonders hoch 
geschätzten Pioniers, des „unbelasteten Entdeckers des Unentdeckten“?. Eine 
volle literarische Wertung beider hat in Europa allerdings nicht stattgefun- 
den. Bei Whitman war es das rein dichterische Moment, die kühnen Themen 
und die neuartigen Formen, die den Europäer anzogen, und bei Mark Twain 
eine gewisse, fast jungenhafte Unbekümmertheit, die man schätzte. Die poli- 
tische Grundstruktur des einen und der regionale Unterbau der Dichtung des 
anderen kamen in der alten Welt kaum zur Diskussion. Diese Situation war 
gegenüber der heutigen insofern verschieden, als Europa noch nicht in den 
Katastrophenstrudel hineingezogen war. 

Mit Thornton Wilder ist nun jemand in der amerikanischen Literatur in 
Erscheinung getreten, der zwischen beiden Kontinenten, ja im wahrsten Sinne 
des Wortes zwischen beiden Welten zu stehen scheint. Sein Bildungsbereich 
ist mindestens ebenso weit wie der der amerikanischen Schriftsteller des 
19. Jahrhunderts, die mit der europäischen Überlieferung noc in enger Ver-, 
bindung standen, wie etwa Longfellow, Hawthorne, Poe, Emerson und Henry 
James. Wilders Kenntnis der antiken Literaturen war entschieden größer als 
die Melvilles und in den fundamentalen philosophischen Fragestellungen 
ging er zweifellos weiter als dieser. Andrerseits hat Wilder besonders seit den. 


| 

} 

i 

Be | 

en : u 

Die moderne amerikanische Literatur verdankt ihre Anerkennung in der 
| 

j 

| 


ı Vgl. dazu die Typologie, die Philip Rahv in seinem Aufsatz „Paleface and Reds- 
kin“ versucht. (Kenyon Review, Vol. I, Sommer 1939, SS. 251ff.) 
® 2.2.0. 
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_ vierziger Jahren in seinen Werken eine Art des gefährdeten menschlichen 
 Existierens herausgestellt, die ihm in Europa zeitweilig bereitwillige Hörer 
. und Leser verschaffte. Sie waren geneigt, in ihm vornehmlich den Protago- 


nisten einer formal und inhaltlich neuen Literatur zu sehen. 
Wilders Stück vom großen Welttheater „The Skin of Our Teeth“ (1942), 
mit dem er sich nach dem Kriege in Europa einem größeren Publikum be- 
kannt gemacht hatte, hat vor allem in Deutschland, das von der Entwicklung 


- der Dramatik in Amerika längere Zeit abgeschnitten und dessen eigene neue 


Versuchsdramatik von der Bühne verdrängt war, dazu beigetragen, ihn als 
-Formzerstörer zu kennzeichnen. Diese vorschnelle Charakterisierung, die 


nicht einmal auf Wilders Dramatik zutrifft, die durch die Typologie der Per- 
. sonen so wie etwa auch den sinnvoll verwendeten Anachronismus eine Ord- 


nung und sinnvolle Bindung eigener Art zeigt, kann auf die früheren Erzähl- 
werke Wilders gar nicht angewandt werden. 

Die Bridge of San Luis Rey ist im Gesamtaufbau wie auch in den einzel- 
nen Teilen stark durchkonstruiert. Form und Inhalt des Romans sind im In- 
teresse der Herausarbeitung der spezifischen Problemstellung des Werkes sehr 
aufeinander abgestimmt?. Allein schon die Anordnung der fünf Kapitel des 
Buches zeigt eine Symmetrie, die dem Generalthema dient. Das erste und das 
fünfte Kapitel stellen die entscheidende Problematik heraus: I. „Perhaps an 
Accident“, V. „Perhaps an Intention“. Die mittleren Kapitel sind allein nach 

den Personen benannt, die beim Brückeneinsturz umgekommen sind: Kapitel 
II nach zwei weiblichen Figuren, der Marquesa de Montemayor und Pepita, 
Kapitel IV nach zwei männlichen Figuren, Pio und Don Jaime. Kapitel II 
enthält eine Art Überraschung: Esteban, der sich mit seinem Zwillingsbruder 
Manuel in gewisser Weise austauschen läßt. 

Wilder hat also nur die Figuren in den Kapitelüberschriften herausgestellt, 
die für das Thema „Accident and Intention“ wichtig zu sein scheinen. Es sind 
keineswegs nur die Hauptpersonen oder gar alles Hauptpersonen: Sowohl die 
Perichole wie auch die Äbtissin, die ebenfalls als Hauptpersonen gelten müs- 
sen und die in der Handlung große Teile verknüpfen, sind in den Kapitel- 
überschriften nicht erwähnt. Für die Lösung des Theodizeeproblems im enge- 
ren Sinne des Wortes, des Theodizeeproblems, das mit der Handlung ver- 
bunden ist, sind sie zwar nicht so wesentlich; sie sind aber bedeutsam für die 
Frage nach dem metaphysischen Hintergrund des Lebens, die sich in der 
Bridge of San Luis Rey hinter dem augenfälligen, von Bruder Juniper ge- 
sehenen Problem verbirgt. 

Im Vordergrund und nach außen hin betont steht das Theodizeeproblem, 
das sich aus dem Brückeneinsturz ergeben hat. Die Sichtung des dafür zu- 


3 In dieser dichterischen Straffung bietet das Werk ein gutes Beispiel für Wilders 
Art der Übernahme und Verwendung eines europäischen Stoffes. Vgl. dazu Walter 
Fischer, „Thornton Wilders The Bridge of San Luis Rey und M£rimees Le carosse 
du Saint-Sacrement, (Anglia, Bd. 60, SS.234—40), wo gezeigt wird, wie aus 


M£rimees Le carosse du Saint-Sacrement bei Wilder fast nur unter Zuhilfenahme. 


der Personenbezeichnungen ein neues Werk wird. 
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dem Material umzugehen. Die Art der Einsprache des Autors ist zart und 
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‚durch das Wirrsal aller zur Beurteilung stehenden Erscheinungen, als daß er 


‘of San Luis Rey mit den Mitteln der Dichtung einer theologischen und phi- 


(ragenen 


fleißig und mühevoll zusammengetragen werden und 
leuchtung er sich abquält. Andrerseits wird die Beurteilung vom / 
Buches vorgenommen. Es stehen zur Diskussion: das 18. Jahrhundert desChr 
nisten und die Gegenwart des Romanschriftstellers des 20. Jahrhunderts 
bei hat es der Romancier unserer Zeit durchaus vermieden, unbehutsam ı 


zahm‘: er weist auf später noch Kommendes hin, er leitet und führt mehr 


verurteilt. Die facts, die in der Vergangenheit von Bruder Juniper für die 
Beurteilung des Theodizeeproblems gesammelt sind, werden eingehend aus- 
gebreitet. Wir erfahren das Datum des Unglücksfalles, wir werden sehr genau 
mit der Art der Konstruktion der Brücke vertraut-gemacht, wir erhalten 
Kunde vom Leben und der Haltung der Bevölkerung von Lima. 

Diese Verdichtung der Umwelt soll wie im Roman des 18. Jahrhunderts — 
so etwa bei Defoe oder Swift — dazu beitragen, den Leser über den fiktiven | 
Charakter der ganzen Dichtung hinwegzutäuschen. Wilder, der in der Bridge | 


losophischen Problematik näherkommen will, die mehr eine Seins- als eine | 
Daseinsfrage in den Mittelpunkt rückt, beginnt auf den ersten Seiten ganz | 
wie der Autor eines realistischen Romans. 
Die Sachlichkeit scheint durch einen solchen Ansatz verbürgt. Dazu gibt es | 
in der Figur des Bruder Juniper einen ernstmeinenden Berichterstatter. Der . 
Ernst freilich ist in den Augen des Lesers nicht zu lange aufrechtzuhalten. 
In nicht gerade übertriebener, aber immerhin doch mehr als schalkhaft an- 
deutender Art läßt Wilder erkennen, daß die Bearbeitung und Lösung des 
Theodizeeproblems sich bei Bruder Juniper in unrechten Händen befindet. 
Ein Franziskaner, und somit nicht gerade jemand, dem dergleichen ex officio 
zukäme wie etwa einem Dominikaner, hat sich an die Erforschung des Pro- | 
blems gewagt, ein Mann überdies, der schon früher an einer etwas ähnlih 
gelagerten Frage gescheitert ist, als er eine Relation von Wettergebet und 
Regen aufzeichnen wollte5. Bei seiner jetzigen Aufgabe glaubt er nun alles 
durch die Erörterung der Frage von Gut und Böse entscheiden zu können. 
Die Diskussion um Gut und Böse, und dementsprechend auch um Belohnung 
und Strafe, hat in der Frühzeit der amerikanischen Geistesgeschichte und auch 
später noch, in säkularisierter Form nachwirkend, eine nicht unerhebliche 
Rolle gespielt. Gut und Böse in der Art, wie sie vom Menschen durch sein 
Tun ausgelöst werden, müßten dementsprechend, gewissermaßen nachkalku- 
lierend, im Leben des einzelnen Menschen festzustellen sein. Der sich aus . 
einer solchen Rechnung ergebende Quotient sollte für Bruder Juniper auch | 


* Thornton Wilder, The Bridge of San Luis Rey, SS. 11, 32, 116 und öfter. (Zitate | 
nach der Ausgabe der Penguin Books, London 1941.) 
5 Bridge, S. 11. 
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nnerschließend für den EEE des menschlichen Lebens sein. Deshalb Dr 
_ stellt Bruder Juniper seine Tabellen auf, die mit den Grundsparten von 
 „Goodness“, „Piety“ und „Usefulness* und der Bewertung von 0 bis 10 eine 
 klärende Ordnung in das scheinbar so widerspruchsvolle Menschenleben brin- 
gen sollten®. 
_ Diese Tabellen sind aber eine Parodie in mehr als einem Sinne: sie führen 
E die Primitivität des Unternehmens von Bruder Juniper ad absurdum. Das 
, mühsam erarbeitete Ziffernwerk gibt die alte Wahrheit nur wieder, daß der 
Gute nicht immer der Nützliche ist und umgekehrt. Formeln wie „Vera N.: 
Goodness 0, Piety 10, and Usefulness 10“ lassen beim lachenden Leser die _ 
Vermutung aufkommen, daß es da Schwierigkeiten mit dem sechsten oder 
siebten Gebot gibt. Diese Primitivität des Systems der Menschenbeurteilung 
‚ist aber nicht etwa ein abgeschlossenes Kapitel der Vergangenheit und an das 
‚naivfromme Bemühen eines spanischen Franziskaners gebunden, der im 
18. Jahrhundert in Peru wirkte. Eine solche Primitivität der Menschenbeur- 
ED keitung ist selbst im heutigen Amerika noch am Werke, denn in Bruder Juni- 
pers Tabellen spiegelt sich wohl das Beurteilungssystem des amerikanischen 
College. Wie viele mag es in der Gegenwart geben, die überdies noch ver- 
suchen, bei solcher Primitivität des Vorgehens metaphysische Schlüsse zu zie- 
hen? Bruder Juniper hat schließlich sein System liquidiert, indem er seine 
Resultate zerriß; sind die Anhänger solch primitiver moralischer Bestandsauf- 


nahme auch heute willens, das zu tun? 


Der im geistlichen Stande befindliche Chronist des Peru des 18. Jahrhunderts 
"arbeitet ein bißchen viel mit den facts: er zeichnet sie auf, er macht daraus eine 
Art Schlüsselsystem; er sieht die existentielle Notsituation des Menschen, ohne 
aus dieser Erkenntnis die notwendigen Folgerungen zu ziehen. Zu diesen 
Folgerungen verhilft uns aber der moderne Autor. Die Bedrängtheit der Men- 
schen in The Bridge of San Luis Rey ist schon in der Anlage des Buches be- 
stimmt durch eine merkwürdig starke Isolation. Die ordnende Hand des 
Autors hat zwar im konstruktiven Aufbau verschiedene Personen in Grup- 
pen zusammengefaßt, aber der Zusammenhalt der einzelnen Gestalten im 
menschlichen Urgrund ist erstaunlich gering. Von den fünf beim Brücken- 
einsturz ums Leben gekommenen Menschen ist niemand in einem rechten 

_ Elternhause aufgewachsen: Pio und Don Jaime sind unehelich, Pepita und 
Esteban sind Waisenkinder, und die Marquesa de Montemayor ist mit ihrem 
Elternhaus zerfallen. — Die zweite Gruppe von Menschen: die Äbtissin, die 
die Perichole und Dona Clara stehen überdies in einer ähnlichen Art von Iso- 
lation. Die Isolation ist übrigens ein Lieblingsthema Wilders, das er nie auf- 
gibt. Auffällig ist ja auch die Häufigkeit der Klage der Menschen: „I am 


. alone“”. 


6 Bridge, S. 112. 
7 „I am alone, I am all alone.“ (Bridge, S. 79); „... I am alone. Why have I never 


seen that before? I am alone.“ (Wilder, The Woman of Andros, New York 1930, 
S.40); „Do not let me alone. Do not let me so long alone.“ (Woman, S. 144); „Do 
not leave me alone.“ (Wilder, The Ides of March, London 1948 S. 45). 
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ee Arie daß Wilders ee der Isolation sich 
damit erschöpft. Die Situation kann das Isolationsthema verstärken, si 


chat Troubled the Waters steht das dafür entscheidende Wort: „lam mi 1f 
and no one else“s. An dieser Identitätsisolation scheitert z. B. auch Bruder 
Junipers Bemühen bei der Aufnahme und Sichtung der Fakten für sein Werk: 
„The longer he worked the more he felt that he was stumbling abaut among 


great dim intimations“®. Das Bewußtwerden der Persönlichkeit und damit 
eines höchstmöglichen Maßes der Erkenntnis von Identität ist nach Wilder 
_ begleitet von der schmerzhaften Erfahrung des Alleinseins: „The meaningless 
excess of despair that is sent upon adolescence when the slow ache of existence 


is first apprehended by the grewing mind“!1V. 


Die Unvollkommenheit des Menschen wird durch Wilders Art und Aus- 
sage über die Isolation besonders stark, ja fast drastisch in den Vordergrund 
gestellt. Wilder bezieht in The Bridge of San Luis Rey Positionen, die er 
z. T. später wieder abschwächt, oder fast ganz aufgibt. Die Familie, die auh 
späterhin der Kritik unterzogen wird, aber doch bedeutsam den Lebenskreis 
von Geburt und Tod umschließt, wird in The Bridge of San Luis Rey alseine 


organisierte Lieblosigkeit bezeichnet!!. 

Das Thema der Unvollkommenheit des Menschen wird von Wilder aber 
noch weiter durchgeführt. Es handelt sich dabei nicht nur um die Unvoll- 
kommenheit des Erkennens oder um die durch die elementar menschliche Be- 
ziehungslosigkeit verursachte Unvollkommenheit. Wilder neigt zu der An- 
sicht, daß vor allem auch das Leid ein konstitutives Merkmal der mensch- 
lichen Existenz ist. Das Leid begleitet den Menschen als ein ständiges Nega- 
tivum, wie im protestantischen Christentum etwa die Erbsünde. Die Hand- 
lung der Bridge of San Luis Rey ist in großen Teilen geradezu darauf abge- 
stellt, das mit allem Nachdruck zu zeigen. Die Haupthandlung des Brücken- 
einsturzes läßt erkennen, daß da, wo das Leid überwunden zu sein scheint, 
durch einen tragischen Umstand wieder neues Leid entstehen muß, dem die 
menschliche Umwelt unverständig und hilflos rätselnd gegenübersteht. 

Der Behandlung der konstitutiven Unvollkommenheit des Menschen dient 
ganz besonders auch die Darstellung des Todes. In fast allen Werken Wilders 
werden Tod und Sterben diskutiert und dargestellt. In der Bridge aber wird 
der Tod zu einem sehr zentralen Anliegen der Betrachtung menschlicher Exi- 
stenz. „Perhaps an Accident“ berichtet von dem Tode der Fünf, die mit der 
Brücke in die Tiefe gerissen wurden, und jedes einzelne der mittleren Kapitel 
mündet in der Darstellung des individuellen Sterbens. Der Tod ist des Men- 
schen unheilbare Krankheit. Es gibt ihm gegenüber kein wirksames Raisonne- 


® Wilder, The Angel that Troubled the Waters, New York 1928, S. 102, 
» Bridge, S. 114/5. 

10 The Woman of Andros, S. 90. 

it Bridge, S. 18. 
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ment. Er ist aber hier von Wilder auch nicht etwa in dem Sinne christlich 


konzipiert, daß er der von der göttlichen Vorsehung verordnete medizinische 
Prozeß ist, der zum Weg und Ziel der Erlangung der Unsterblichkeit führt. 
Die Frage nach dem Tode verengt sich hier für Wilder sehr oft in die Frage 
des Wann und des Wie. 

Man kann den Tod und das Leid nur als den Menschen konstitutiv bestim- 
mende Faktoren ansehen. Diese Betrachtungsweise führt im Bereich der meta- 
physischen Fragestellung nun nicht gerade weit. Sie könnte aber weiterführen 
in der Darstellung der Entwicklung des Menschen als Persönlichkeit, an der 


- Wilder hier allerdings nicht viel gelegen ist. Er läßt jedoch erkennen, daß es 


demgegenüber weder ein völliges Ausweichen noch die Verzweiflung gibt. 
Die ‚acceptance‘ von Tod und Leid ist die Notwendigkeit für das mensch- 
liche Existieren. Am deutlichsten hat Wilder sich über den Wert dieser ac- 
ceptance einmal in der Woman of Andros ausgesprochen: „There is one thing 
greater than curing a malady and that is accepting a malady and stay its 
acceptance*!2, 

Führt nun die Resignation gegenüber der Lösung des Problems der Theo- 
dizee und die Lehre von der acceptance gegenüber Leid und Tod zu einer 
völligen Resignation auch gegenüber der Frage der Gotteserkenntnis? In 
Wilders Werken werden Gott und Gotteserkenntnis zum erstenmal schon in 
der Cabala (1926) behandelt. Für einen römischen Bischof war dort das Pro- 


 blem der Gotteserkenntnis zu einem Spiel mit Syllogismen geworden, das er, 


der sich in der sich auflösenden römischen Gesellschaft der zwanziger Jahre 
recht heimisch fühlte, und dem Frazers Golden Bough wohl näher stand als 
sein Brevier, selbst nicht ganz ernst nahm. Ein gegen ihn von einer von reli- 
giösen Skrupeln geplagten Frau verübtes Attentat läßt ihn das intellektuelle 
Jonglieren in religiösen Dingen aufgeben und in ihm den Wunsch erstehen, 
in die Spanne seines Lebens zurückzukehren, als er den religiösen Glauben 
noch unmittelbar erfuhr, nämlich in die Zeit seiner Tätigkeit als Missionar 
in China. Die religiöse Problematik, die in der Cabala erst gegen Ende des 
Romans auftaucht, ist in der Bridge oft ausgesprochen oder immanent vor- 
handen. Wilder geht aber mit großer Vorsicht an das Fragen heran, einer 
Vorsicht, die ja dem Buch auch sonst eigen ist. Es handelt sich nicht nur um 


das „great perhaps“, von dem in bezug auf die Marquesa de Montemayor die 


Rede ist, das „perhaps“ dringt auch in die Einzelheiten der Darstellung ein. 
Vom Bruder Juniper heißt es z. B.: „Perhaps it was the pure air from the 
snows before him; perhaps it was the memory that brushed him for a moment 
of the poem that bade him raise his eyes to the helpful hills“13. Von der Mar- 
quesa dann: „She was listening to the new tide of resignation that was rising 
within. Perhaps she would learn in time“1*, oder von den Nachforschungen 
des Masters der University of San Martin bezüglich des Charakters einer 
gut beleumdeten Toten: „Nevertheless, what I said was true. This woman was 


12 The Woman of Andros, S. 128. 
18 Bridge, S.9. 
14 Ebenda, S. 38. 
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Angehens aus gesehen, entspricht das behı 
der Person dem behutsamen Vorgehen bei der metaphys & en 

"Es gibt in der Bridge Figuren, die gewissermaßen ex officio im christlic 
Glauben stehen, wie die Äbtissin oder der Bruder Juniper, für die die Exi- | 
stenz Gottes nie ein Problem ist. Schwieriger ist für sie aber die Erkenntnis 
der Manifestation dieser Existenz, die von Wilder für den Bruder Juniper N 
in Miltons Worten „To justify the ways of God to men“1® zusammengefaßt . 
war. Als dieser Versuch dann mißlungen zu sein schien, bekennt er seinen | 
Irrtum der Inquisition gegenüber und sieht in Ergebenheit und im Gehorsam 4 
gegenüber seinem Orden die Erfüllung seines Lebens. 

Die primitive Christin ist die Marquesa de Montemayor, die ihren Gottes- 
glauben an die Erfüllung ihrer persönlichen Wünsche knüpft, vor allem daran, 
daß ihre Liebe von ihrer Tochter in Spanien erwidert wird. Herkunft und 
Erziehung hatten sie zunächst mit der Religion als reinem Glauben vertraut 
gemacht. Je mehr sie sich aber in ihre Wünsche hineinsteigerte, desto mehr 
wurde das Gebet in der Form der Beschwörung in ihr wach, und die iz 
nahm die Form der Magie an. Wilder, der aus dem rationalistischen amerika- 
nischen Protestantismus hervorgegangen ist — und dessen Bruder, Amos 
Wilder, den entmythologisierenden Bestrebungen Bultmanns nahesteht — 
zeigt, wie die Marquesa in ihrer größten Wunschnot der Magie in doppelter 
Weise verfällt: „The Marquesa did not only satisfy the rites of paganism. 
She studied the prescriptions of Christianity as well“1?. Sie beobachtet alle 
heidnischen Tabus und praktiziert auch die sonstigen Rezepte des Heidentums, 
so daß sie ein Opfer der den Spott herausfordernden natura maligna zu sein 
scheint, und sie wendet sich mit ihrem Wunschchristentum dem Heiligtum von 
Santa Maria von Cluxambuqua zu, das geradezu ein Musterbeispiel für die 
Überlagerung von magischen Religionsformen zu sein scheint. Schon vor der 
Zivilisation der Inka hatten heftig zerrüttete Menschen diese Felsgruppe ge- 
liebt, sich dort gepeitscht, um vom Himmel die Erfüllung ihrer Wünsche zu 
erlangen. Dann war sie zum Ort magischer Beschwörung für die Inkas ge- 
worden, und schließlich hatte sie dem Christentum als eine Art von Heilig- 
tum gedient. Aber an dieser Stätte der religiösen Magie gibt die Marquesa 
den religiösen Wunschglauben auf, um sich in die Ergebenheit des großen 
Geschickes zu fügen. Auch hier wird wieder Wilders Grundanschauung er- 
sichtlich: Die Daseinserschütterung erst kann zum Glauben führen. 

Wilder hat, um in seinem Werk eine metaphysische Grundlage anzudeuten, 
der Natur eine Art von transzendentem Hinweischarakter gegeben. Die Natur 
tritt nicht gerade häufig in der Bridge auf, sie ist auch nicht erzählerisch etwa 
um ihrer selbst willen dargestellt, die Natur tritt vielmehr da auf, wo der 
Mensch Entscheidungen zu fällen hat oder wo er über die durch das Schicksal 
gefällte Entscheidung zur Reflexion gezwungen wird. 


15 Ebenda, S. 114. 
16 Ebenda, S.9. 
17 Ebenda, S. 38. 
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gerade in dem Augenblick, als die Katastrophe des Brückeneinsturzes ausge- 


- löst wurde, nach der Absicht des Autors dem Zweck, die augenblickliche Un- 
glückssituation mit der Ewigkeit der Natur zu kontrastieren. Kurz bevor die 


Fünf vom Einsturz der Brücke sich ihrem Ziel nähern, sehen sie die Sterne. 
Für die Marquesa de Montemayor erscheint das am letzten Abend ihres Le- 
bens bedeutsam: „It was almost dawn when she finished the letter. She opened 
the door upon her balcony and looked at the great tiers of stars that glittered 
above the Andes. Throughout the hours of the night, though there had been 


few to hear it, the whole sky had been loud with the singing of these constel- 


lations. Then she took a candle into the next room and looked at Pepita.... 


‚Let me live now‘, she whispered. ‚Let me begin again‘“18. 


Hier wird der Bedrohtheit des Menschen die Unendlichkeit, Ewigkeit und 
Gesetzmäßigkeit der Natur entgegengestellt. Als Bruder Juniper die soge- 
nannten Resultate seiner Theodizee-Forschung vernichtet, geschieht es ange- 
sichts des großen Pazifischen Ozeans, und als sich die Marquesa von ihrer 
Pseudoreligiosität löst, wird sie sogar der Sphärenharmonie inne. Der Him- 
mel ist oft die Folie für den rastlosen Menschen. Wilders spätere Werke geben 
darüber noch manchen Aufschluß. — George Brush in Heaven’s My Destina- 
tion sieht im gestirnten Himmel ein wesentliches Erziehüngsmittel für den 
Menschen, und in Our Town werden die Sterne mit ihrer ewigen Bahn als 
eine Art Zeichen des Trostes gedeutet. 


Simon Stimson: ... That’s what it was to be alive. To move about in a cloud of 
ignorance. ... Now you know them as they are: in ignorance and 
blindness. 


Mrs. Gibbs: (Spiritedly.) Simon Stimson, that ain’t the whole truth and you 
know it. ... Emily, look at that star!®. 


Die Gestirne sind das Feste und schaffen die Perspektiven, die dem Einzel- 
nen den Glauben an das Feste geben und ihm die persönliche Überhöhung 
nehmen. Die skurril anmutenden und in ihrer Formulierung weit ausholenden 
Standortbezeichnungen in The Skin of Our Teeth sind ein weiteres Anzeichen 
für diese Anschauung. Dazu gehört vor allem auch jene seltsame Anschrift in 
Our Town: „Jane Crofut; The Crofut Farm; Grover’s Corners; Sutton 
County; New Hampshire; United States of America; Continent of North 
America: Western Hemisphere; The Earth; The Solar System; The Universe; 
the Mind of God“20. Mit diesem System immer größer werdender Umfas- 
sungskreise will Wilder darauf hindeuten, daß die Natur in sich selbst ruht. 

Zu den Naturphänomenen, die bei Wilder Verweisungscharakter tragen, 
gehören die Wolken. Im Gegensatz zu den Sternen deuten sie keinen Kontrast 
sondern eine Parallelität an. Wie die Wolken — so unausweichlich und be- 
deutsam sie auch der subjektiven Betrachtung erscheinen mögen — eine vor- 


18 Ebenda, S.45. 
18» Wilder, Our Town, New York 1938, SS. 125/6. 


20 Ebenda, S. 54. 
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B üble ee im ‚Berädhel des 1 
Tragweite überschätzt werden können, so ist auch die psyc Situat 
des Menschen, die vom Autor durch den Verweis auf die ek erläuter 
wird, nur temporär und oft infolge individueller Übersteigerung unecht. Be 
0 zeigt sich recht eindrucksvoll, als die Marquesa de Montemayor von ihret- { 
) Tochter getrennt wird und sie damit scheinbar den Sinn ihres Lebens verliert: 
„Dona Clara sailed with most admirable composure, leaving her mother to 
' gaze after the bright ship, her hand pressing now her heart and now her 
_ mouth. Blurred and streaked became her view of the serene Pacific and the 
enormous clouds of pearl that hang for ever motionless above it“?!. 

Wilder legt auf diese Parallelität noch besonderen Wert, insofern, als es 
sich hier bei der Marquesa um keine echte Daseinserschütterung handelt. Die 
Erschütterung durch das Wunschdenken und die wunschhafte Pseudoreligiosi- 
tät stehen in einem engen Verhältnis zueinander. Wo die Beziehung zu Gott 

‘und zur Sphäre des Religiösen nicht von einem falschen Intellektualismus be- 
stimmt wird, wird sie oft durch eine verfälschende Sentimentalität und Lei- 
denschaftlichkeit irregeleitet. Das Verhältnis, die Art der conversio des Men- 
schen gegenüber seinen Mitmenschen ist in der Bridge oft eine Art von Index 
für die Religiosität. Wie die Leidenschaftlihen und Sentimentalen keine 
wirkliche Religiosität haben, so fehlt sie denen, die nicht in echter conversio 
gegenüber ihren Mitmenschen stehen. 

Die Marquesa de Montemayor ist für Wilder wieder der test-case. Sie 
wird durch eine „adolatrous love“ gekennzeichnet, die ihre eigene Tochter 
nur als „fatiguing love“ ansieht. Ihre Liebe kann die selbstbefriedigende 
literarische Form der Briefe annehmen, die die Aufmerksamkeit anderer auf 
sich ziehen sollen. Die Marquesa selbst empfindet sie schließlich als ein „bond“, 
von dem sie sich befreien will. „Pride“ und „vanity“ sind die unchristlichen 
Merkmale einer solchen Liebe. Erst als die Marquesa diese Momente über- 
windet, kann sie den berühmten, von Wilder fingierten Brief LVI schreiben, 
ihren sogenannten Ersten Korintherbrief. 

In der Figur Estebans führt Wilder die Analyse der persönlichen conversio 
fort und bringt dabei die am stärksten ich-hafte Form der Liebe zur Dis- 
kussion, die Geschlechterliebe. Er hat in Manuel und Esteban von einem 
eigenartigen Fall berichtet, fast möchte man sagen, einen eigenartigen Fall 
konstruiert, der ihm die Möglichkeit zur kürzeren Diskussion der sich auf- 
drängenden Themen gibt. Beide Zwillinge bilden in der Welt sozusagen eine 
Welt für sich. Ihre starke Ähnlichkeit, deren sie sich fast mit einer gewissen 
Beschämtheit bewußt werden, sondert sie von der übrigen Welt ab. Ihre Ge- 
meinsamkeit und Gemeinschaft führt dazu, daß ihnen sogar, eine besondere 
Sprache eigen ist, die selbst der als Linguist bekannte Kardinal nicht erfor- 
schen kann. Ein Aufhellen dieser Privatsprache würde ein Aufbrechen der 
Identität dieses Zwillingspaares sein, denn: „The language was the symbolof 
their profound identity with one another22.“ Das bedeutet für Wilder hier 


1 Bridge, S.14. *? Ebenda, SS. 47/8. 
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viel. Die Sprache ist ebenso wie das Schweigen den Menschen als Mittel der 
conversio verlorengegangen. Wilder hat sich in diesem Werk mehrfach dar- 
über ausgelassen. Die Einsamen halten nicht Einkehr sondern sprechen hör- 
bar zu sich selbst. Darüber hinaus noch haben die Kinder dieser Welt das 
Hören verlernt: „Hearing little that was said to them, ... in dread of all 
appeals that might interrupt their long communion with their own desires?3.“ 
Das „wishful thinking“ des Menschen führt zu imaginären Gesprächen, die 
eigentlich nur eine Selbstbespiegelung sind. Und diese Zwillinge verstehen 
auch zu schweigen, eine Eigenschaft, die sie mit dem Kapitän Alverado teilen. 


Sie bildeten, wie Wilder kommentierend sagt, einen kleinen Kern in einer 


Welt, die sonst durch die Ausdrucksformen des uneigentlichen Sprechens, die 
Prahlerei, die Selbstentschuldigung, die Schönrednerei, korrupt geworden 
war. 

Die Figuren Estebans und Manuels sind keineswegs übersteigert gezeich- 
net. Sie sind früh in naturhafter Weise mit der Welt des Geschlechtes ver- 
traut: „both brothers had possessed women, and often, especially during their 
years at the water-front, simply, latinly“2*. Es klingt hier die auch bei San- 
tayana herrschende Vorstellung von der natürlichen Hinnahme des Ge- 
schlechtlichen bei den romanischen Völkern an. Aber diese naiv-natürliche 
Welt wird zerbrochen durch die Trennung von Liebe und Genuß. „He had 
lost that privilege of simple natures, the dissociation of love and pleasure. 
Pleasure was no longer as simple as eating; it was being complicated by 
love25.“ Die Unterscheidungskraft ist wach geworden bei Manuel, und die 


‘ Entscheidungskraft mußte zu einer vollen Wirkung kommen, aber die 


Phantasie ist bei ihm nun durch die Leidenschaft gebannt und der Wille in 
Fesseln geschlagen. Die schon durch die Natur praestabilierte Harmonie in 
der Liebe der Brüder ist vernichtet. Sie beruhte nicht auf der Leiden- 
schaftlichkeit sondern auf dem Sprechen- und Schreibenkönnen und auf der 
Annahme, daß die Liebe in gleicher Weise gegeben und genommen wird. 
Estebans größter Schmerz ist die Erkenntnis, daß diese Annahme für ihn nun 
als irrig gelten muß: „that secret from which one never quite recovers, that 
even in the most perfect love one person loves less profoundly than the 
other“2®, 

Die Geschlechterliebe wird von Manuel seinem Bruder zuliebe aufgegeben. 
Aber beide Brüder erliegen der Frucht, die jeder auf seine Weise vom 
Baume der Erkenntnis gepflückt hatte. Manuel stirbt in seiner Verwirrung an 
einer verhältnismäßig geringfügigen Wunde, und Esteban wird aus seinem 
Glauben und seinen Lebensformen herausgeschleudert und endet beinahe im 
Selbstmord. Erst der Entschluß, auf dem Schiff des Kapitäns Alverado zu 
dienen, gibt ihm noch eine gewisse Möglichkeit zur Überwindung der Ver- 
zweiflung. 


23 Ebenda, SS. 18/9. 
24 Bridge, S.51. 

23 a.a.0. 

26 Ebenda, S. 52. 
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rt Die Sh conversio ist, eine Art ee n 
stand für ihn, durch den der Mensch zur Reife der Persönlichkeit hind: 
gehen muß: „For this distinction he cultivated his own definition of love t 


"was like no other and that had gathered all his bitterness and pride from his 


‘odd life. He regarded love as a sort of cruel malady through which the elect 
are required to pass in their late youth and from which they emerge, p: aleand 


wrung, but ready for the business of living?”.“ Ähnlich heißt es an einer an- 2 


deren Stelle, indem eine Zweiteilung der Menschen vorgenommen wird, näm- 
lich in: „those who had loved and those who had not. It was a horrible aristo- 


cracy, apparently; for those who had no capacity for love (or rather for 


suffering in love) could not be said to be alive, and certainly would not live 
again after their death. They were a kind of straw population, filling the 
world with the meaningless laughter and tears and chatter and disappearing 
still lovable and vain into thin air“2®. Die Pygmalion-Figur, die sich Onkel 
Pio mit der Ausbildung der Schauspielerin Perichole schuf, ist ihm mit ihren 
fragwürdigen Liebschaften nicht wichtig für Eifersüchteleien im Sinne der 
Leidenschaft. Er hat ein gewisses Maß von irdischer conversio auch ihr gegen- 


über. Er fühlt sich ihr auch dann noch verbunden, als ihr Gesicht durch die 


Blattern verunstaltet ist. Um ihr auf eine besondere Art nahe zu sein, er- 
bittet er sich ihren Sohn Jaime zur Erziehung. Die Liebe zur Steigerung eines 


großen Zweckes ist aber sein eigentliches Ziel. Die Perichole soll das dih- 


terische Wort lebendig machen. Ihr Beruf konnte Worte zum Element des 
Verständnisses zwischen den Menschen machen. Sie ist auch durch die Ge- 
schichte ihrer Kunst legitimiert, denn sogar Heilige gehörten ihrem Stande an. 

Wilder hat eine Reihe fehlgeleiteter Formen menscllicher conversio her- 
ausgestellt: die primitive Geschlechterliebe, die übersteigerte Bruderliebe und 
die einseitige Mutterliebe. Die Liebe zum Werk wurde in der Person des 
Onkel Pio schon angeschlagen und hatte eine z. T. positive Deutung erhalten. 
Mit der Figur der Äbtissin stellt sich die Frage ebenfalls. Die Exemplifikation, 
die Wilder dabei gibt, läuft aber darauf hinaus, daß die Liebe zum Werk 
gestört wird durch die Selbstliebe, besonders dann, wenn wie im Falle der 
Abtissin die Liebe zum Werk sich an den Gedanken der großen Dauer hängt 
und damit vielleicht sogar den Beigeschmack eines egoistischen Strebens nach 
unsterblichem Ruhm bekommen kann. Die Äbtissin sah in Pepita den Men- 
schen, der ihr Werk in späterer Zeit in seinem Bestand garantieren würde. 
Der Brückeneinsturz mit dem Tod Pepitas nimmt ihr diese etwas selbstische 
Liebe. Auch Pepita wurde in ihrer conversio von dem selbstischen Element, 
das in ihrer Verehrung für die Äbtissin erkennbar wurde, befreit, allerdings 
nicht durch einen tragischen Zwischenfall sondern durch einen freien Ent- 


schluß, wie auch bei der Marquesa de Montemayor dieser Entschluß in Frei- 


heit allein errungen war. 


®" Bridge, S.95. * a.a.O. 
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##Das Sich-Vollenden der selbstlosen Liebe kann nach Wilder als der ein- “7 Be. 


i zige sinnerfüllende Zweck des Lebens angesehen werden. In diesem Sinne 
- erscheint das Leben der mit der Brücke abgestürzten Menschen weitgehend 
erfüllt. Jedes weitere Fragen ist zwecklos, weil es die menschliche Erkenntnis- 
möglichkeit und Erkenutnisfähigkeit überfordern würde. Der Deutung dieser 
Idee dienen auch die letzten Ausführungen in der Bridge über die Perichole, 


 Dona Clara und die Abtissin. Auch sie müssen das Ichhafte ihrer Neigungen 
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aufgeben, um zum sinnvollen Leben zu kommen, das sich ihnen in der Arbeit 
am Kloster erschließt. Die Arbeit ist hier keineswegs als ein Narkotikum 
gedacht. Ihre ganze Sinnbezogenheit wird erst offenbar, nachdem der Mensch 
sich von den ichhaften Zügen seines Daseins gelöst hat. „It seemed sufficient 
for heaven that for a while in Peru a disinterested love had flowered and 
faded2®.“ — „But the love will have been enough. All those impulses of love 
return to the love that made them. Even memory is not necessary for love. 
There is a land of the living and a land of the dead, and the bridge is love, 
the only survival, the only meaning®®.“ 

Die Katastrophe auf der Brücke von San Luis Rey ist, wenn es zunächst auch 
so scheinen konnte, kein rechtes Exempel für die Theodizee gewesen. Der Er- 
zähler hat schon Widersprüche aufgedeckt, und es schien auch eine gewisse 
Widersprüchlichkeit darin zu liegen, worauf Chambrun aufmerksam gemacht 
hat, daß ein protestantischer Schriftsteller, dem das Thema der Theodizee von 
seinem eigenen Glauben her nicht sehr nahe lag, sich an die Bearbeitung eines 
derartigen Themas machte, wobei man Wilder zugute halten könnte, daß das 

Buch in seiner Handlung sich in einem katholischen Land wie Peru abspielt. 

Vom Aspekt der amerikanischen Überlieferung aus gesehen ist das Thema 
doch nicht so ganz fremd, wie es von einem rein protestantischen Gesichts- 
punkt aus gesehen erscheinen mag. Schicksal und Vorsehung gehören zu den 
ältesten Themen der amerikanischen Geistesgeschichte. In der History of 
Plymouth Plantation von Bradford spielt sie ebenso eine Rolle wie bei den 
ersten Theokraten, etwa bei den Mathers. Als der Lebenskampf im 18. Jahr- 
hundert nicht mehr seine frühere Schärfe hatte, verlor die Anschauung an 
Boden und verlagerte sich unter dem Einfluß des französischen Denkens auf 
die Handlungsweise des Menschen. Die Unitarier freilich, Emerson und vor 
allem Channing, wandten sich von der Schicksalsidee ab. 

In der amerikanischen Literatur des 19. Jahrhunderts, bei Melville z. B., 
spielte das Schicksal eine bedeutsame Rolle. Die „fates“ galten für Ahab als 
„stage managers“ des Lebens. Der Schicksalsglaube war auch Hawthorne mit 
Melville gemein. Der diesseitige Optimismus verlegte sich dann später auf das 
Gegenteil. Neben der amerikanischen Literatur verlief dann auch die Philo- 
sophie eine Zeit lang in ähnlichen Bahnen. James und auch der Behavioris- 
Inus waren nicht geneigt, in ihrem Denken dem Fatum einen Platz einzuräu- 
men. An diese Richtungen mag Chambrun vor allem bei seinen Ausführungen 


2» Ebenda, S. 118. 
30 Ebenda, S. 124. 
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über Wilder BERATER Mit dem Aufkommen d 
man in der Literatur der Existenzanalyse dem Schicksal. 


Die Antworten, die er in der Bridge gegeben hatte, haben das erneute Fra- 


ein. Bezeichnend ist es ja auch, daß in diese Zeit die Wiederentdeckun 4 
villes fällt, die ja nicht nur eine Angelegenheit gelehrter Betätigung gewesen 
ist. Am stärksten kam dann unter den literarischen Gattungen vor allem im 
Drama der Zeit das Schicksal zur Sprache: O’Neill sollte zum Wortführer der 
dramatischen Schicksalsgestalten werden. \ 

Im Kreis der Betrachtungen der Wiederaufnahme des eo 
wäre auch z. T. die moderne Theologie Amerikas, wie etwa die ER | ! 
Reinhold Niebuhrs zu nennen. 

Natürlich ist der Schicksalsgedanke keine echte Theodizee. An der hat es 
aber Wilder, wie wir gesehen haben, ohnehin nicht überaus viel gelegen. Es 
lag ihm vielmehr daran, einen metaphysischen Hintergrund zu errichten, auf 
dem eine tragbare Brücke zwischen den Welten geschlagen werden konnte. 


gen von einer anderen Art des Zweifelns her in seinen späten Werken nicht 
verstummen lassen. Bei Cäsar, dem Agnostiker, taucht das fragende Bemühen 
in The Ides of March erneut auf, und in Bescheidenheit erfolgt die Andeu- 
tung einer Antwort, daß es da, wo die Fragestellung auf die Metaphysik ge- 
richtet ist, auch Hoffnung gibt: „where there is an unknowable, there is a 
promise“31, 

Die sich in der Bridge in den über die Perichole handelnden Kapiteln schon 
anbahnende Frage, ob Dichtung auch zu einer Daseinserhellung beitragen 
könne, wird dort auch in Bezug auf die Erkenntnis Gottes gestellt. Catull ver- 
sucht die Frage mit Hilfe der Alcestis-Geschichte zu beantworten: der Gott 
könne von Menschen nur in menschlicher Gestalt erkannt werden; das ist die 
größte Schwierigkeit, so meint er. Eine weitere Deutung kann nicht unter- 
nommen werden. Wilder geht dem auch handlungsmäßig aus dem Wege. 
Er läßt Catulls Ausführungen durch einen epileptischen Anfall Cäsars ab- 
brechen. 

Es ist die fingierte römische Welt, die hier in Wilders The Ides of March 
so denkt und spricht, und sie ist nicht wie die Welt des Christentums vornehm- 
lich auf eine Beantwortung der Frage im Seinsverhältnis zu der zentralen 
Liebe aus sondern auf eine spezifisch intellektuelle Lösung. Diese Lösung ist 
nicht gut möglich, das gibt Wilder erneut zu erkennen. Aber sie wirkt, wo 
sie sich nicht gerade auf ein Gebiet wie die Theodizee wagt, nicht durchaus 
lähmend. 

An den Dichter Wilder stellt solches Fragen freilich immer wieder große 
Belastungsproben. Auf die ästhetischen Unzulänglichkeiten, die dadurch etwa 
in der Bridge entstanden sind, haben wir schon hingewiesen: die sich zu sehr 
wiederholende Thematik, die übertriebene Ähnlichkeit in der Anlage der 
Personen, die zuweilen fast zu einer Typologie führt, und manchmal — wenn 
auch mit Zurückhaltung dargeboten — das Einflechten von nahezu lehrhaften 


31 The Ides of March, S. 229. 
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Reflexionen. Das Thema des selbstlosen Herzens, auf das die Darstellung der 
Bridge hinausläuft, führt aber auch immer wieder von allen intellektuellen 


Spekulationen zum Menschen zurück: „The art of literature springs from a 
curiosity about human beings pushed to such an extreme, that it resembles 
love®2.“ Der Dichter kehrt zu seiner eigenen Domäne zurück. 


32 The Angel that Troubled the Waters, S.XV. 
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PROBLEME DER EXPLICATION FRANCAISE 


1. Die französischen Lehrpläne unterscheiden traditionsgemäß zwischen der 
explication frangaise und den lectures suivies et dirigees. Damit werden Me- 
thoden bezeichnet, die das Bildungsgut an die Schüler heranbringen. Was 
sollen diese Methoden leisten? Welches Ziel haben sie? 


Die Instructions von 1938 formulieren in bezug auf die lectures suivies: 
„elles portent .... soit sur des oeuvres completes (tragedies, com&dies), soit sur 
des recueils de pieces qu’on peut &tudier en les groupant (fables de La Fon- 
taine, lettres de Mme de S£vigne), soit sur des fragments &tendus (scenes 
choisites de Molitre et de Corneille.“ Solche Lektüre soll ein Gesamtbild ver- 
mitteln, verzichtet auf Einzeldeutungen, stellt dafür große Perspektiven her 
durch Vergleich mit anderen Werken der gleichen Epoche. Solche mehr exten- 
sive Lektüre soll von der Quatritme an schon Kenntnisse über den Verfasser 
und seine Zeit vermitteln, „oü il sera nettement situ&“ (!). Der Dichter in sei- 
ner Zeit! Hier beginnt die Problematik der historisierenden Interpretation 
von Kunstwerken. Die Einordnung in Zeit und Umgebung kann sehr ver- 
schiedener Art sein. Literarhistorische, milieuanalytische, ethnographische, 
religionsgeschichtliche, psychologische Gesichtspunkte können die Ordnungs- 
linien bilden. Sie sehen das Kunstwerk als etwas Gewordenes an, sind also 
historisierend und allen Gefahren einer solchen Betrachtung ausgesetzt. Die 


Praxis des französischen Schulalltags zeigt, daß auch heute noch das dichterische 


Werk gelegentlich als ein Stück Natur angesehen wird, das den gleichen De- 
terminanten wie natürliches Leben unterworfen ist. Taine scheint für manche 
dası Abschließende über La Fontaine gesagt zu haben. Gerade an Taines Ge- 
stalt kann deutlich werden, wie sehr — trotz Windelband und Rickert — solche 
Methode den Naturwissenschaften strukturell verwandt ist. Die Neigung, 
einen Kausalnexus zwischen Zeit und Dichter, Dichter und Werk anzunehmen, 
wird in den Instructions zwar nirgends befürwortet, aber es bleibt dem Leser 
unbenommen, das Verb „situer“ in seinem Sinne zu verstehen. Das Studium 
der Voraussetzungen, der lebensgeschichtlichen Anlässe tritt nur allzu oft an 
die Stelle der Werkbetrachtung im engeren Sinne. Wenn auch die französi- 
schen Lehrpläne nicht die Konzeptionslosigkeit mancher deutscher Lehrpläne 


% _ nicht ach werden. . Bi 
2. Lassen die Instructions bei den es suivies et: dirigees. ei 
des Historizismus zu, so sind sie in bezug auf die explication eminen! 
gisch. „Il faut partir du texte, s’en tenir ä& lui, le suivre dans son develop 
ment et dans sa continuit@ ... sans en prendre occasion pour disserter s 
l’auteur ou sur le sujet“. Verboten’ wird ausdrücklich „construire sur lui (sc 
le texte) une legon qui le survole et l’Elude“ sowie alles Absinken in Realien- 
kunde. Besonders erfreulich scheint uns, daß die leidige Form-Inhalt Tren- 
nung aufgegeben wird, da auch im Schaffensprozeß des Dichters keine Ar- 
beitsteilung erfolgt: „... il serait illogique et arbitraire de s&parer, dans 
l’interpretation d’un texte, l’&tude de la forme et l’&tude du fond, l’analyse 
de la pensee et celle de la langue. L’£crivain, lui, ne les s&parait pas; nous 
n’avons pas le droit de les separer. La pensee n’a de consistance et de r£alite 
que dans son expression verbale et Ecrite“?2. | 
Die „explication“ ist eine meist schriftlich vorbereitete Übung. Sie kann 
sich nur am Detail erweisen, steht also auch hier im Gegensatz zur extensiven 
Methode der „lectures suivies“. Kurze Stellen von 20 bis 30 Zeilen reichen 
dafür. Was wir heute unter „explication“ verstehen, ist verhältnismäßig jun- 
gen Datums. Ihre Geschichte — die noch zu schreiben ist — gehört in den 
Gesamtzusammenhang der abendländischen Hermeneutik. Die „explication“ 
im weiteren Sinne war zunächst ein linguistischer und realienkundlicher 
Kommentar, der das zu deutende Schriftwerk umrankte. Diese Ranke ent- 
artete im Mittelalter zum wuchernden Gestrüpp, wurde allegorische Deutung 
und erstickte das zu Deutende. Für das Ich des Kommentators wurde der Text 
zur reinen occasio der eigenen Gedankenentfaltung. Die „explication“ im en- 
geren Sinne verdankt ihr Dasein sicher pädagogischen Bestrebungen. Es wäre 
indessen völlig verfehlt, aus dieser wurzelhaften Herkunft zu schließen, daß 
sie „nur“ Schulmethode sei. Keine Methode ist durch ihre Genealogie wider- 
legbar. Auerbach bemerkt: „... l’explication des textes, depuis quelque temps, 
se sert d’autres proc&des et vise d’autres buts. Quant aux procedes, leur 
origine doit Etre cherch&e, a ce qu’il me semble, dans la pratique pedagogique 
des Ecoles. Un peu partout, et surtout en France, on faisait faire aux &leves 
l’analyse de quelques passages des &crivains qu’on lisait en classe; c’&tait rare- 
ment une oeuyre entiere, mais des po&tmes et des passages choisis, qu’on leur 
faisait analyser. L’analyse servait d’abord a la compr&hension grammaticale 
.. avait l’avantage de remplacer l’&tude purement passive des manuels et 
des legons des professeurs par la spontaneite de l’&leve qui d&couvrit lui- 
meme ce qui fait l’inter&t et la beaut€ des oeuvres litteraires“s, So ist die 


1 Wer sich über die Tendenzen im französischen Bildungswesen unterrichten will, 
sei mit Nachdruck auf die Biblioth&que circulante des französischen Unterrichts- 
ministeriums hingewiesen: Centre National de Documentation Pedagogique, 
Musee Pedagogique, 29, rue d’Ulm, Paris V*°. 

® Instructions, p. 83, dazu vgl. Hofmannsthals Pentameter: „Form ist vom Inhalt 
der Sinn, Inhalt das Wesen der Form“. 

® Auerbach, Introduction aux Etudes de Philologie romane, Frankfurt 1949, p. 35. 


Probleme der Explication Frangaise 


E 'explication zunächst ein hervorragendes Mittel, die Selbsttätigkeit zu fördern, 


das intellektuelle Gewissen zu schärfen und jedem Formalismus entgegenzu- 


arbeiten. Auerbachs abschließende Bewertung entspricht dem Ansehen, das 


diese wissenschaftliche Arbeitsmethode immer mehr gewinnt. “Dans l’ensem- 
ble l’analyse des textes me semble la methode la plug saine et la plus fertile 
parmi les procedes d’investigation litteraire actuellement en usage, autant 
du point de vue p&dagogique que pour les recherches scientifiques?.“ 

3. Wie die nun längst zu Grabe getragenen Kämpfe zwischen „Positivis- 
mus“ und „Idealismus“ zeigten, hat die Gegnerschaft zur Methode der „ex- 


- plication“ ihre Wurzeln in einer irrigen, weil im Grunde kunstfeindlichen, 
Auffassung des Kunstwerkes. Welches ist die spezifische Form des Verste- 


hens, auf die die „explication“ zielt? Ein häufiges Mißverständnis resultiert 
aus der Gleichsetzung der Wortfelder „expliquer“ und „erklären“. Es ist uns 
heute nicht mehr erlaubt, sie zur Deckung zu bringen. Das gilt von dem Zeit- 
punkt an, wo wissenschaftstheoretische Methodenkämpfe in Deutschland zu 
einem immer schärferen Abgrenzen zwischen naturwissenschaftlicher und gei- 
steswissenschaftlicher Fragestellung führten. 

Es ist aufschlußreich, daß Grimms Deutsches Wörterbuch von diesen Kämp- 
fen nichts weiß. Da heißt es noch: „erklären, interpretari, auslegen“. Grimm 
kann sich auf Kant und auf Goethe berufen und bringt u. a. folgendes Zitat: 

. mehr um die darin (d. h. im Kunstwerk) vorkommenden Stellen zu er- 
läutern als zu erklären, mehr bei dieser Gelegenheit etwas zu sagen als durch 
seine Auslegung die Hörer dem Geiste des Dichters näherzubringen“. Damit 
wird das Erklären eines Kunstwerkes deutlich abgehoben von allem Kom- 
mentieren, aber auch von allem ichhaften Gerede über das Kunstwerk. Positiv 
wird die Intention des Erklärens deutlich: Es soll dem Geiste des Werkes 
nahekommen und alles vermeiden, was davon ablenken könnte. Genau das 
aber meinen auch die Instructions von 1938, wenn sie das Dissertieren über 
den Verfasser und den Gegenstand verbieten. 

Dieser Zustand der sprachlichen Harmonie besteht nicht weich seit die 
Grenzen der naturwissenschaftlichen Begriffsbildung abgesteckt sind. Auf die- 
sem Boden nämlich hat sich das Verb „erklären“ angesiedelt. „expliquer“ 
aber rückt in die Nähe von „verstehen“. Es ist Rothackers Verdienst, den 
heutigen Sprachgebrauch mit Klarheit herausgestellt zu haben. Er unterschei- 


- det in seiner „Logik und Systematik der Geisteswissenschaften“ drei Erfas- 


sensweisen geistiger Inhalte und weist ihnen die jeweils adäquaten Bezirke 
zu. Erklären, begreifen, verstehen sind nach ihm Formen unserer Weltbegeg- 
nung?°. 

Erklärt wird Wirklichkeit in naturalistischer Ableitung. Insofern wird 
auch das Kunstwerk, wo es als ein Stück Wirklichkeit, Natur, aufgefaßt wird, 
immer einer positivistisch gerichteten „Erklärung“ (meist in Form einer Ab- 
leitung) ausgesetzt sein. 

*4 Auerbach, 1. c., p. 37. 
5 Rothacker, Logik und Systematik der Geisteswissenschaften, München 1927, 

p. 122f. 
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er Begriffen wird. Wahrheit: In restloser | 
Werkgehaltes kann ich die bleibenden Ideen als überzeitl her- 
ausheben. Das sittlich Bedeutsame, das philosophisch Relevante ee zur 
intellektuellen Klärung. “Mn 
Verstanden wird Ichendig-Erlebbarek Verstehen er Erleben sind die 
eigentlichen Korrelate in der Erfassung eines Kunstwerkes. Wie Dilthey be- 
merkt, erfordert ein solches Erfassen den Anteil des „ganzen Menschen“. Da- 
mit ist gesagt, daß keine Form rein rationaler Werkbegegnung genügt, um 
das in Erscheinung zu bringen, was wir „explication“ nennen. ‘ 

Daß dieser Bezirk des „Verstehens“ allein dem Wesen der „explication“ 
und der Intention der Instructions entspricht, läßt sich leicht zeigen. Es genügt, 
die zahlreichen Praktiker und Theoretiker dieser Methode zu befragen. Rud- 
ler sagt: „Expliquer, c’est rendre compte d'un texte, c’est-a-dire le compren- 
dre et le juger dans son ensemble, ses parties et son detail, integralement. 
Soumission au texte, tel sera notre principe ... Ce qui interesse dans l’expli- 
cation, c’est le texte“®. Das „s’en tenir au texte“ der Instructions ist damit 
aufgenommen. Rudler verlangt also, das Totalverständnis des Werkes im- I 
manent zu entwickeln. Damit hat er ein philologisches Aktionsprogramm von 
höchster Bedeutsamkeit ausgesprochen. Es wird klar, daß wir einem Kunst- 
werk gegenüber nicht mit einem Organ auskommen, das etwa einem philo- 
sophischen Aufsatz gegenüber am Platze wäre. 

Ähnliche Forderungen stellt B. Schlumberger in ihrem Buch „L’Explication 
litteraire“?. Auch für sie ist ein trockener Rationalismus, der den Zugang zu 
den Tiefenschichten des Werkes verlegt, unerträglich. Vielmehr muß Bilder- 
fülle, Anschaulichkeit, Sinnenhaftigkeit und Symbolgehalt des Textes am 
Texte erlebt werden. Nur auf solchem Wege scheint es möglich, zum Indivi- 
duallebendigen eines Werkes vorzustoßen. Restlose rationale Aufhellung aber 
ist nicht einmal wünschenswert. 

Natürlich muß jeder Form von Positivismus das Wort „erleben“ verdäc- 
tig erscheinen. Und freilich ist jedes Erleben zunächst privater Natur. Die 
Subjekt-Objekt-Spannung ist nun einmal aus den Geisteswissenschaften nicht 
fortzudenken. An ihr allein erzeugt sich Leben. Das hat nichts zu tun mit 
geschmäcklerischem Nachempfinden oder dilettantischem Intuitionismus. Es 
muß gesehen werden, daß das künstlerische Erleben kein ausdrückliches Be- 
wußtsein um die Werte enthält. Es ist eben keine Erkenntnis, sondern ein 
Erfassen. Aber dieses Erfassen verbietet ebenso den intellektfreien Sentimen- 
talismus des Kunstgenusses. Recht verstanden, führt die Methode der „explica- 
tion“ nicht zum Genuß an der Kunst, sondern zur Beglückung durch die Kunst. 

Zu den Voraussetzungen solcher Arbeit am Text gehört straffe geistige 
Zucht wie die Gabe des selbst-auslöschenden Lesens. Sie ist schwerer als ver- 
tiefende Inhaltsangabe, literarisierendes und biographisierendes Gerede®. 


® Rudler, L’Explication frangaise, Paris 1952, p. 4. 
7 B. Schlumberger, L’Explication litteraire. London 1951. 
® Auf eine Kritik Kuttners erwidert Spitzer: „Se nos dirä que el sentimiento es 


’ 
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Die Einsicht in die Vorteile der immanenten Textdeutung breitet sich auch 
da aus, wo bisher zäher Konservativismus geherrscht hatte: im Aufsatzunter- 
Fr richt. Auch er beginnt neue Wege zu gehen. An Stelle der rhetorisierenden, 
-, historisierenden und literaturgeschichtlichen Aufsätze tritt allmählich die 
Forderung nach einer wirklichen Begegnung mit dem Werk. Surer meint: 
„A quoi sert-il que Corneille ait &t€ depuis une vingtaine d’ann&es nettoye 
d’un faux vernis conformiste, gräce aux &tudes de Schlumberger, Brasillach, 
Nadal, si l’on ne trouve rien de mieux, pour exciter le sens critique de nos 
 candidats bacheliers que de les, faire disserter sur les Romains de l’auteur 
- d’Horace, ‚plus grands et plus romains que dans leur histoire‘, ou sur le 
theätre de Corneille, ‚Ecole de grandeur d’äme‘®.“ 

Eine weitere Folge der veränderten Situation ist der in den Instructions 
von 1938 erfolgte Abbau des Unterrichts in Literaturgeschichte, den die In- 
structions von 1925 in Sonderstunden verselbständigt hatten. Deutlich werden 
die Gefahren einer solchen historisierenden Haltung gesehen: „... l’histoire 
litteraire, indiscretement livree en päture & de jeunes esprits devient une 
monstruosite, elle nous entraine au dogmatisme, incite les eleves au psitta- 
cisme, leur fausse le goüt, nous emp£che d’Eveiller en eux l’&motion person- 
nelle (!) et leur fait oublier que la litt&rature est un des beaux-arts.“ 

Der Praktiker Desjardins formuliert: „Et d’abord l’explication des textes 
n’est pas un exercice d’Erudition. L’histoire litteraire, les renseignements ... 

_ ne seront que des moyens, jamais une fin, sous peine de pervertir l’exercice 
et de lui öter sa valeur.“ 

4. Wenn L. Emery den Wurzeln des modernen Bildungsverlustes nach- 
geht, so gelangt er zu einem intellektuellen Spezialistentum, von dem keine 
Anregung mehr ausgehen kann. Da es selbst erlebensunfähig ist, vermag es 
kein Erleben zu vermitteln und begnügt sich mit bloßem Historisieren. „Il 
nous est arriv& de r&ver d’une methode qui placerait les enfants ou les pro- 
fanes devant tel chef-d’oeuvre du passe comme devant une merveilleuse fable, 
aussi anonyme, aussi intemporelle que le conte du Petit Chaperon Rouge. 
Ainsi serait-on radicalement delivre du danger qui constiste  remplacer la 
comprehension directe d’un texte par l’&tude d’une legon sans äme!?,“ Den 
Studenten ruft Pouget ins Gedächtnis zurück: „L’explication de texte n’est pas 
une interrogation d’histoire litteraire“, und: „... le candidat n’est pas en 
droit de remplacer l’explication par un expos€ pur et simple d’histoire litte- 
raire, plus ou moins habilement rattach& au texte11,“ 


subjetivo, que el sentimiento ‚galvanıza patas muertas de rana‘ o con metäforo 
mäs amable que la lengua no edifica con ärboles sino con leüos, con vigas secas 
y que es peligroso ver ärboles donde no hay que vigas. Si, pero estä en nuestro 
derecho no mirar las ranas vivientes como ranas disecadas, no explicar los är- 
boles vivos como si fuesen leüos“, La Interpretaciön lingüistica de las obras lite- 
rarias, Buenos-Aires, 1932, p. 62. 

® L’Information, I, p. 121. 

10 L. Emery, Chefs-d’Oeuvre, Paris 1943, p. 17. 

11 Pouget, L’Explication frangaise, Paris 1952, p. 4/5. 
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„explication“ am Des an a Werken verwir lichen 
nymität — wie es bei Märchen der Fall ist — die Frage nach. Autor 
verbietet. Für Pouget liegt die Gefahr in dem Bestreben, Werkbetrad 
durch Geschichte zu ersetzen. Mögen auch immer pädagogische Erfahrungen 
zu den oben zitierten Formulierungen geführt haben, so ist nicht verkennbar, 
wie sehr sich solche Einsichten Eingang in den Wissenschaftsbetrieb geschaffen 
haben. 

Was sich hier andeutet, aber begrifflich noch nicht zur vollen Klärung ge- 
kommen ist, ist eine Etappe in der Selbstbewußtwerdung der Philologie. Wir 
sehen darin einen Reinigungsprozeß des philologischen Verstehens, das sih 
erstmalig seiner Sonderart bewußt zu werden beginnt. Mit der besonders von 
Rickert herausgearbeiteten scharfen Scheidung zwischen Natur- und Geistes- 
wissenschaften ist es nicht mehr getan. Wo bisher Historie und Philologie 
einträchtig nebeneinander lebten, müssen jetzt Grenzen errichtet werden. Die 
‘  wurzelhafte Einheit der beiden Disziplinen darf über die Verschiedenheit der 

Methoden nicht hinwegtäuschen. Jetzt, wo deutlich wird, daß auf dem Ge- 

biete der Geisteswissenschaften mehrere Formen des Erfassens bestehen, er- 

öffnet sich für alle Gebiete die Möglichkeit eines tieferen Selbstverständnisses. 

Es ist noch immer ein Fortschritt gewesen, wenn in der Wissenschaftstheorie 4 

bisher Ungeschiedenes in seiner Geschiedenheit gesehen wurde. Es liegt im 

Zuge dieses Differenzierungsvorgangs, wenn sich Philologie von der histo- 

rischen Methode abwendet. N 

Das ist nicht nationalfranzösisches Anliegen. Es ist Ausdruck einer inter- 
nationalen Wissenschaftsentwicklung, die sich auf dem Gebiete der Romani- 
stik besonders gut verfolgen läßt. Es sei nur an die goldenen Worte erinnert, 
die Spoerri dem ersten Jahrgang der Zeitschrift „Trivium“ voransetzte: „Das 
aber ist klar: Literaturwissenschaft ist Philologie und nicht Geschichte; sie 
hat sich mit dem Wort zu befassen, und alles, was sie sonst leisten mag, nur 
um des Wortes Willen zu leisten. Das persönlich gestaltete Wort ist der 
Gegenstand des Stilkritikers, wie das kollektiv verfestigte Wort der Gegen- 
stand des Philologen im engeren Sinne ist. Dieselbe Strenge und Sachlichkeit, 
die der Sprachforscher auf den allgemeinen und täglichen Sprachgebrauch 
verwendet, muß auch der Philologe im weiteren Sinne dem dichterischen 
Wort, der dichterischen Morphologie und Syntax widmen. Die Spannung zwi- 
schen dem Persönlichen und Sachlichen ist hier in erhöhtem Maße vorhanden, 
und keineswegs darf sie zugunsten des einen oder anderen aufgehoben wer- 
den!2,“ | 

Die Auseinanderfaltung von Philologie und Historie ist ein so junger Vor- 
gang, daß es noch schwer fällt, die genaueren Linien des Grenzverlaufs zu 
zeichnen. Nur auf Weniges sei hingewiesen. 

In seiner Schrift „Das Erklären von Kunstwerken“ formuliert H. Wölfflin, 
der Verfasser der „Kunstgeschichtlihen Grundbegriffe“, in dankenswerter 


—— en Zt ah tete 


ı2 Trivium, I (1943), p. If. 
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Klarheit: „Wer die Welt als Historiker zu betrachten gewohnt ist, der kennt 
das tiefe Glücksgefühl, wenn sich für den Blick, auch nur streckenweise, die 
Dinge klar nach Ursprung und Verlauf darstellen, wenn das Daseiende den 
Schein des Zufälligen verloren hat und als ein Gewordenes, ein notwendig 


 (Hervorhebg. von mir) Gewordenes verstanden werden muß13.“ Und er fügt 


Br PR 


_ hinzu: „Man muß Bescheid wissen über die Gründe der vorliegenden ge- 


- schichtlichen Gestalt.“ Zunächst ist hier das Gewordene als solches notwendig 
2 Gewordenes. In einem hegelianisch anmutenden Gang erzwingt die Ge- 
schichte das Werk. Wer es als Ausfluß und Ergebnis sieht, sieht es geschicht- 


r 


i 
e wordensein abgeschlossen. In dem Maße wie solcher Blickweise das Kunst- 
werk determiniert ist, rückt sie in die Nähe der von Friedmann und Walzel 
} beschriebenen Haptik. Hier ist der Punkt, wo historisches Denken und natu- 
A ralistisches Denken sich berühren. 

Wenn die „explication“ solche Betrachtung a limine abweist, so weil für 
sie — wie für echte Philologie — das Kunstwerk als solches niemals ableitbar 
ist. Selbst die — nur theoretisch mögliche — Ansammlung aller historischen 
(außerhalb des Werks) liegenden Fakten leitet es nicht ab. Die Beglückung 
des Forschers liegt immer wieder darin, einem Wunder zu begegnen. Seit 

Bergson sollte man dieses Wort „Wunder“ zulassen. 

Erstmalig hat in radikaler und manchmal anfechtbarer Weise S. Etienne 
eine systematische Neubegründung der Philologie versucht. Das schmale und 
leider kaum in das wissenschaftlihe Bewußtsein vorgedrungene Buch mit 
dem Titel „Defense de la philologie“!* versucht besonders in seinem vierten 
Kapitel „La philologie opposee ä la methode historique“ eine Abgrenzung. 
Die ableitende Verknüpfung von Werk und Autor, Werk und Zeit, in denen 
der Historismus sich gefällt, werden für Etienne sehr fragwürdig. Von den 
Historikern der Kunstwerke und deren Nachweis von historischen Bedingun- 
gen, die allein dies Werk gezeitigt hätten, sagt er schroff: „Ils les prevoient 
pourtant (apres coup, bien entendu), dans ce sens qu’ils reconstituent ‚les cir- 
constances historiques‘ dont elles (sc. les trag&dies) dependent!3.“ Aud das 
Geheimnis des Individuellen ist nicht auf diese Weise ableitbar. Schon Lan- 

- son spottete (und dieser Spott ging an die Adresse Taines): „Ceux qui font 
La Fontaine avec la Champagne, l’esprit gaulois et le don poetique, ceux 
qui font ‚Iphigenie‘ avec la politesse de cour, l’education classique et la sensi- 
bilite, sont des charlatans ou des naifs.“ 

Es wird deutlich, daß Literaturwissenschaft einen anderen Bereich hat als 
Literaturgeschichte. Diese lehnt Etienne ab: „... le premier homme (pour moi 
c’&tait une femme) qui a demand& le nom de l’auteur, est, parait-il, respon- 
sable de ce qu’on appelle Y’'histoire litt£raire; il s’est en effet montr& plus 


ı3 H, Wölfflin, Das Erklären von Kunstwerken, Leipzig 1921, p. 12. 
14. S, Etienne, Defense de la philologie, Paris 1933. 
1% Etienne, 1. c., p. 38. 


lich. Das Glücksgefühl des Forschers resultiert aus seinem olympischen Blick. 
Das Werk selbst kann keinen Appell an ihn richten. Es ist in seinem Ge- 
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N; 
est lidee qui a besoin d’etre rappel£e!®.“ a 
5. Dem Radikalismus Etiennes stehen vermittelnde Anschauungen .nt- 
_ gegen. Können erklärende Angaben geschichtlicher oder biographischer Art 
das Erleben des Textes fördern? „La vie de Rousseau peut livrer le secret 


qui lui a expliqu£, ne füt-ce qu’un mot du texte, Ya rapprocht 


d’une de ses pages. Au contraire la connaissance du coeur de la femme dont 


fait preuve un Racine ne s’explique pas par son dmour pour une actricei?.“ 


Aber auch für Schlumberger gilt grundsätzlih: „Tout est dans le texte.“ 
Sapanet führt aus, wie auch didaktisch das Vermitteln der Biographie einen 
Fehler darstellt: „Ils (sc. les El&ves) seront frapp&s surtout par l’aspect anec- 
dotique de cette biographie, et pour bien des gargons et des filles cette &tude 
sera une occasion suppl&mentaire de manquer de goüt et de tact18.“ 

Die „explication* aber wendet sich dem reinen Text zu. Sie begnügt sich 
mit 15 bis 20 Zeilen. Ihre Schau ist also mikroskopisch. Der Zwang zur Sach- 
lichkeit ist bei solcher Begrenzung unverkennbar. „... le premier travail con- 
siste & lire le texte. Il faut le lire et le relire!®.“ Das Schwerste an diesem 
Lesen ist die Unbefangenheit. Alle Assoziationen und Kenntnisse müssen für 
einen Augenblick versinken, damit nur die Gestalt dasteht. Spitzer beginnt 
einen Vortrag über Voltaire mit den Worten: „Um ein Bild von Voltaires 
Schaffen zu geben, begebe ich mich gleich zu den Texten, so als ob wir nichts 


von Voltaire wüßten und nur aus ihnen direkte Eindrücke gewinnen müß- 


ten?°.“ Das ist das notwendige Als-ob der „explication“. Langsam enthüllt 
sich die Artikulation des dichterischen Wortes. 

Der Plan aber, wonach die Deutung fortzuschreiten hat, liegt nicht ein für 
allemal fest. Die Deutungsprinzipien selbst sind werkimmanent. So betonen 
die Instructions: „... il n’y a pas, il ne peut pas y avoir de type unique 
d’explication frangaise, de plan passe-partout, de sch&ma applicable & tous 
les textes indifferemment“. Daran litten in der Tat eine Reihe früher Deu- 
tungen. Wer die Kategorien der Deutung in einem fix und fertigen a priori 
gefunden zu haben glaubt, wird — wie manche gut gemeinte Versuche be- 
zeugen — kaum zu einer wirklichen Begegnung mit der Dichtung kommen. 
Symptomatisch dafür erscheint mir das lange Zeit gern benutzte Büchlein 
von Helmut Hatzfeld „Einführung in die Interpretation neufranzösischer 
Texte“ aus dem Jahre 1922. Hier geht der Verfasser mit einem starren 
Schema ans Werk. Seine Ordnungslinien heißen ein für allemal: Abgren- 
zung, stoffliche Erfassung, literarhistorische Einstellung (!), formale Würdi- 
gung (!), sprachliche Betrachtung, stilistische Analyse, Kritik21, Hatzfeld selbst 


16 Etienne, 1. c., p. 44. 

17 Schlumberger, 1. c., p. 24. 

18 L’Information, VI, p. 5. 

19 Schlumberger, 1. c., p. 22. 

2° Spitzer, Roman. Stil- und Literaturstudien II, p. 211. 

?! Hatzfeld, Einführung in die Interpretation neufranz. Texte, München 1922. 
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_ hat sich von solcher Mechanik längst losgesagt und hat bedeutende Beispiele 


echter werkangemessener Deutung gegeben und — soweit ich sche — sein 


- frühes opus nicht einmal in seinem unschätzbaren Handbuch „The New Sty- 


listics“ einer Erwähnung gewürdigt. 

Jede Deutung hat von der Sinnmitte des Werkes auszugehen (id&e mai- 
tresse, centre d’interet). Erst dann kann das Kunstwerk als Ganzes (integrale- 
ment) verstanden werden, weil hier der Generalnenner für alle Details ent- 
halten ist. Das Finden dieser Sinnmitte selbst ist ein Akt der Intuition. Sie 
setzt eine hingebende Lektüre des Textes voraus, die bis zur völligen Aneig- 


'- nung gehen muß. Boehringer hat die Formen der Aneignung feinsinnig be- 


schrieben: hören, lesen, abschreiben, auswendiglernen, hersagen, deuten und 
übersetzen??. „Der Sterbliche muß, ergriffen von der Größe des Unsterblichen, 
seinen jugendlichen Leib leidenschaftlich an den Stein pressen, bis der Schlag 
seines Herzens zum Innersten des Erstarrten vordringt und der Koloß, zuerst 
traumhaft und dann wirklich, sich bewegt und mit dem Lebenden wandelt. 
Das Unsterbliche muß also erlebt werden, um nicht nur unsterblich, sondern 
auch lebendig zu sein; es hat Leben, solange es erlebt wird, und um so mehr 
Leben, je tiefer dieses Erlebnis ist. In dem Augenblick, wo keiner mehr da 
ist, der es erlebt, sinkt es zurück aus dem Leben in die Unsterblichkeit.“ Daß 
solche Worte ihre Herkunft aus dem Kreise Stefan Georges auf der Stirne 
tragen, nimmt ihnen nichts von ihrer Bedeutsamkeit. 

Der Akt der Intuition, der am Anfang des Verständnisses steht, hat der 
Erprobung standzuhalten. Einzelbeobachtungen müssen sich ihm zwanglos 
zuordnen lassen, die Beziehungen zwischen dem Kern und der Peripherie des 
Kunstwerkes müssen klar profiliert werden. Ein bloß geistreicher Einfall wird 
hier nicht standhalten. 

Natürlich verbietet die „explication“ nicht den Textvergleich motivlich 
verwandter Stellen, wofern dieser Vergleich nur selbst wirklich rein philo- 
logisch vorgenommen wird. Dieser Vergleich hat aber gar nichts zu tun mit 
den literarhistorischen Quellenvergleichen, wo eine Art Ableitung aus Frem- 
den gegeben werden soll. 

6. Die Stilistik wird zur Zentralwissenschaft der Texterschließung. Sie ver- 
bindet Wissenschaft und Schule wie keine sonstige Methode. Soweit sich Stili- 
stik mit dem individuell geprägten Wort des Dichters beschäftigt, wird sie 
an einer Bestandaufnahme des dichterischen Wortschatzes besonders dann 
nicht vorbeikönnen, wenn der Abstand zum habituellen Wortgebrauch groß 
geworden ist. Aber allgemein schon gilt, daß reine Aufarbeitung statistischer 
Art Hinweise geben kann auf Eigenart und Erlebniswelt des Dichters — so 
empfahl schon Baudelaire der Wortfrequenz Beachtung zu schenken. So be- 
arbeitet Cahen den Wortschatz Racines?®. Mit anderer Zielsetzung untersucht 
Gmelin „als Vorarbeit zu einer Gesamtdeutung der dichterischen Wortwelt“ 
die Schlüsselwörter Valerys**. 


= Basen, Das Leben von Gedichten, Kiel 1955. 
23 J. G. Cahen, Le vocabulaire de Racine, Paris, s. d. 
2 Gmelin, Kleines Wörterbuch zu Paul Valerys Gedichten, in RF, 60 (1947), Heft 4. 


pretationen, die zahlreich in den genannten Werke: 
nach einer umfassenden Bibliographie sucht, sei er v 
das Werk von Hatzfeld „A critical Bibliographie of the New Stylistics 
: plied to the Romance Literatures, 1900—1952“25. Wem es auf das alte Thema 
der „wechselseitigen Erhellung“ der Künste ankommt, findet lichtvolle Per- 
spektiven in dem ideenreichen Buch desselben Verfassers über „Literature 
through Art“2®. R 

An Einzeldeutungen von größerem Umfang und paradigmatischem Wert 
seien genannt: Spitzers Untersuchung über Vignys Gedicht ‚Le Cor‘, die durch 
ihren Untertitel „ein Versuch immanenter Stilerklärung“ hinreichend ge- 
kennzeichnet ist??. Unter dem Titel „Pages from Voltaire“ gibt Spitzer die 
meisterlihe Analyse eines Voltairebriefes aus dem Jahre 17702, der ihn 
schon 17 Jahre vorher beschäftigt hatte. = 

Auf den unmittelbaren Schulgebrauch zugeschnitten sind eine Reihe fran- 
zösischer Deutungen, wie sie in dem Handbuch von Castex-Surer gegeben 
werden2® Auch französische Lesebücher sind oft so angelegt, daß sie zu wirk- 
licher „explication“ anleiten. Das ist besonders gelungen in dem Lesewerk 
von Gendrot-Eustache. Namentlich der vierte Band enthält eine Reihe ju- 
gendpsychologisch angemessener Lesestücke, die durch dem Texte folgende 
sorgfältig überlegte Fragen über „l’interet du texte“ aufgeschlossen werden 
und dem Lehrer Leitlinien zur „explication“ geben". 

Schließlich sei noch auf einen Erfahrungsbericht aus dem Schulalltag hin- 
gewiesen. S. Etienne hat ihn unter dem Titel „Exp£eriences d’analyse tex- 
tuelle en vue de l’explication litteraire“ veröffentlicht. Es ist die unge- 
schminkte Zusammenstellung einer Reihe von Schülerarbeiten, die sowohl 
eine wirkliche Begegnung mit dem Kunstwerk erkennen lassen, aber auch 
die Schwierigkeiten mancher Schüler, von literarhistorischen Formeln, bio- 
graphischen „Erklärungen“ und aller Art von Handbuchwissen loszukom- 
men?!. 

Über die Gesamtheit der zum größten Teil in Zeitschriften und ‘Fest- 
schriften verstreuten Beiträge zur Deutung im Sinne der „explication“ soll 
gesondert referiert werden. Einen Hinweis verdient die Ausgabe der „Po&mes 
frangais expliqu&s“ von Ahting®?. 
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2 Hatzfeld, A critical Bibliography of the New Stylistics, Genf 1953. 
26 Hatzfeld, Literature through Art. 

®" enthalten in Roman. Stil- und Literaturstudien II, p. 244. 

28 in: A Method of interpreting Literature, Northampton 1949. 
2° Castex-Surer, Manuel des Etudes litt&raires frangaises, t. 1—6, Paris. | 
30 Gendrot-Eustache, Auteurs frangais, bes. Classe de Quatri&me, Paris 1953. 
® Etienne, Experiences d’analyse textuelle en vue de l’explication litt£raire, Paris | 

1935. 
% Ahting, Po&mes frangais expliques, Dortmund 1956. 


h 


Por KLEINE BEITRÄGE 


Muspilli 


De Boor und Newalds „Geschichte der deutschen Literatur“ bietet in Bd. I auf 
S.50—54 eine ausführliche Besprechung des althochdeutschen Gedichts Muspilli und 
der damit verknüpften Fragen. In Vs. 1—30 wird vom Einzelschicksal der Seele nach 
dem Tode gehandelt; Vs. 31—103 beziehen sich auf das Weltschicksal und auf das 


Jüngste Gericht, dem der Kampf des Elias mit dem Antichrist und der Weltuntergang 


vorausgehen. Das Nebeneinander dieser beiden Vorstellungen vom Schicksal der Seele 


ist ein bekanntes Thema der mittelalterlichen Dogmatik. So gut wie jede Einzelheit 


En 
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des Muspillistoffes ist in der kirchlichen Literatur belegt; Elias’ Blut als Ursache des 
Weltbrandes kommt z. B. in russischen Legenden vor. Bis jetzt ist es aber nicht ge- 
lungen, zu wirklich greifbaren lateinischen Quellen des Gedichts durchzustoßen. 
Dabei ist das Wort mäspilli in Vs. 57 (där ni mac denne mäk andremo helfan uora 
demo mäüspille), das der erste Herausgeber Schmeller zum Titel des Gedichts gewählt 
hat, noch immer rätselhaft geblieben. Aus dem Kontext läßt sich erschließen, daß es 
„Weltende durch Feuer“, „Weltuntergang“ bedeuten muß. In diesem Sinn kommt es 
zweimal — mit kleinen lautlichen Abweichungen — im Heliand vor, nämlich Vs. 2591 
antthat müdspelles megin ! obar man ferid und Vs. 4358ff. mütspelli cumit / varı thius- 


-  trea naht, | al sö thiof ferid / darno mid is dädiun. Weiter ist es im Altisländischen 


in heidnischem Zusammenhang bezeugt; nach der Voluspa zieht im Weltuntergangs- 
mythus eine Dämonengruppe (Mispells synir oder megir) aus Müspellsheim heran, 
aus einer Welt, die wohl sicher als eine Feuerwelt gedacht ist. Wir werden mäspilli 
nach alledem als ein heidnisches Wort ansprechen dürfen, das — ähnlich wie wurd — 


“ auch noch in christlicher Zeit, zum Teil mit anderem Inhalt, verwendet wurde. 


Viele haben sich schon um die Etymologie von mäspilli bemüht; eine Übersicht der 
vorgeschlagenen Deutungen findet sich in den Anmerkungen zum Gedicdt in Brau- 
nes Ahd. Lesebuch. Danach wird der erste Bestandteil des Wortes mä- als „Erde“ 
aufgefaßt (mäwerf „Maulwurf“), oder als „Erdhaufen“, „Volkshaufen“ (ags. müga, 
miha) oder als „Feuchtigkeit“ (alts. mät); weiter als „Welt“ (lat. mundus) oder als 
„Mund“ (alts. mid). In dem zweiten Bestandteil -spilli erblickt man entweder alts. 
spildian, ahd. spilden, ags. spillan „töten, zerstören, verderben“ oder ags. spellian 
„sprechen, verkündigen“. 

Was mä- betrifft, halte ich die Bedeutungen „Erde“ und „Erdhaufen“ für identisch; 
ein mäwerf wirft einen kleinen Erdhaufen auf (vgl. auch Alex. Johannesson,Is- 
ländisches Et. Wb.). Es scheint mir nun, daß dieses mög-, müh- kaum zur Erklärung 
von mäspilli in Betracht kommt. Ebensowenig scheint eine Bedeutung „Feuchtigkeit“ 
für die Deutung von müspilli brauchbar. Lat. mundus „Welt“ würde gut passen, 
aber eine Zusammensetzung aus einem lateinischen und einem germanischen Stamm 


- ist für ein altgermanisches Wort wenig annehmbar, während eine lautliche Entwick- 


lung von lat. mund- zu mö-, mät-, mäd- auf Schwierigkeiten stößt. So bleibt für die 
erste Silbe nur die Herleitung aus munp - „Mund“ übrig; müspilli wäre danach als 
eine norddeutsche, ingwäonische Wortform zu fassen. 

Für den Bestandteil -spilli ist bei einem Wort, das „Weltuntergang“ bedeutet, eine 
Ableitung von spillan „zerstören, vernichten, verderben“ wohl viel wahrscheinlicher 
als eine von spellian „sprechen, weissagen“. Es will mir danach scheinen, daß eine 
Etymologie „Zerstörung durch den Mund“, „Mundvernichtung“ relativ als die beste 
angesehen werden darf. Ähnlich hat shon W.Krogmann in „Mudspell auf Island“ 
(1933) das Wort erklären wollen; er erblickt darin ein nomen agentis „Mundtöter“, 
„derjenige, der mit dem Munde tötet“ (was aber für das Ahd. eine Wortform *mü- 
spillio erwarten ließe) und denkt dabei an Christus. Diese Deutung in christlichem 
Sinn halte ich für verfehlt; man vergegenwärtige sich nur, welchen wunderlichen In- 
halt Vs. 57 des Gedichts und die beiden Heliandstellen dadurch bekommen würden. 


En LIT RN 2“ Br 
Ich glaube aber, daß die Deutung „Mundvernichtung“ si 
_ einfache Weise mit der Vorstellung vom Weltuntergang verbinden läßt. 
Es gibt nämlich eine weitverbreitete primitive Erklärung für die Sonne 
die darin besteht, daß ein dämonisches Untier die Sonne verfolgt und 
holt und verschlingt; man vergleiche u. a. das Handbuch des deutschen Aberglaubens 
| s. v. Finsternis. Diese „Verschlingung der Sonne“ ist eins der Vorzeichen des Welt- | 
Fer; untergangs. Der altnordischen Welt war diese Vorstellung geläufig; hier heißt es, daß 
zwei Hunde, Hati und Skoll die Verfolger sind (Grm 39) oder daß der Wolf Fenrir 
(Vm 46) oder einer aus dem Wolfsgeschlecht (Vsp 40) die Sonne verschlingt. Auch 
den Sachsen scheint nach Heliand 4358ff. die Vorstellung von der schwarz werdenden, 
schwindenden Sonne als Vorzeichen des Weltuntergangs bekannt gewesen zu sein, denn 
wir lesen da, daß mütspelli cumit an thiustrea naht. Ich halte es nun für annehmbar, 
daß diese „Sonnenverschlingung“ in heidnischer Zeit in Norddeutschland „Mund- 
vernichtung“, „mü(d)spilli“ geheißen hat; dieses Wort müßte dann später auch für 
den Weltuntergang verwendet worden sein. Daß die altsächsische Wortform mäd- 
spelli, mütspelli (mit e) lautet, mag darauf beruhen, daß die Vorstellung eines „Spell“, 
einer Weissagung, eingewirkt hat. Von Norddeutschland aus wäre das Wort nach dem 
skandinavischen Norden gelangt; da hätte der Begriff müspell, wie Müspells synir 

und Müspells megir zeigen, eine persönliche Gestaltung gewonnen. 

Ich bin mir dessen bewußt, daß obenstehende Etymologie von mäspilli nicht viel 
mehr als eine Vermutung ist; insbesondere ist natürlich die Annahme, daß die Be- 
nennung der „Sonnenverschlingung“ auf den Weltuntergang ausgedehnt wäre, nur 
eine Hypothese. Die Tatsache aber, daß noch in unseren Tagen eine Sonnenfinsternis 
bei primitiven Völkern Gedanken an den bevorstehenden Weltuntergang aufruft, hat 
mir den Mut gegeben, diese Deutung des Wortes den Fachgenossen vorzulegen. 

H. W. J. Kroes (Den Haag) 


Kleine Beiträge zur Beurteilung von Thomas Mann 
von Hans Pollak 


1: 


In einem Vortrag, den ]J. A. AstEr am 15. März 1956 in der englischen Goethe- 
Gesellschaft über „Thomas Mann’s ‚Unio mystica‘ with Goethe“ hielt!, wies er darauf 
hin, daß einige Literaturforscher Mann mit Goethe identifizieren, daß aber Manns 
eigene Identifikation seiner Person mit Goethe nur ein Ausfluß ironischer Veranlagung 
sein könne. Eine ausreichende Darstellung von Thomas Manns Verhältnis zu Goethe 
(„his depiction and ‚emulation‘ of Goethe“) liege noch nicht vor. „Critical works which 
analyze the Goethe-Mann legend tend mostly to extreme views which will doubtless 
be discarded by posterity“?. Den besten Wegweiser böten wohl ein paar Zeilen von 
Muschg?; immer müsse man Manns „lächelndes Nichternstnehmen“ in Betracht ziehen. 
Für diesen Mangel an Ernst, meint Asher, verdiene Thomas Mann eher Lob als Ver- 
urteilung, denn die deutsche Literatur sei allzu ernst. Sein „all-embracing ‚Nicht- 
ernstnehmen‘ is part of his uniqueness. His impulse was only to create, to form, and 


he felt no need for a so-called ‚set of values‘... Language — the means of communi- 
cation — is to Mann of primary importance, and the ideas he communicates come 
second ... It is on account of the brilliance of his ironical style — rather than any 


supposed ‚identification‘ with Goethe — that later generations will be attracted to 
the works of Thomas Mann“. 


! Abgedruckt in Publications of the English Goethe Society, new series, vol. XXV 
(1956), S. 1ff. 

2A.a.0.S.18. 

® In der „Tragischen Literaturgeschichte“ (1953), S. 426. 

“ A.a. 0. S.19f. 
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j * ! 
Wenn Aıkers interessante Ausführungen auch alle Aufmerksamkeit verdienen, 
- so scheint es doch, daß er selbst ebenfalls in ein Extrem geraten ist. Hier möchte ich 
mich darauf beschränken, zu zeigen, daß Thomas Mann in einem Punkte, der in 
Ashers Beweisführung eine große Rolle spielt, wesentlich anders beurteilt werden 
'; kann, als dies von Asher geschieht. 
p Es handelt sich um Manns Bemerkungen über den „Grünen Heinrich“. 
4 In dem Aufsatze „Ein Wort über Gottfried Keller“, den er zum Jubiläum im Jahre 
1919 schrieb, sagt er über dessen Werke, daß er „das Sämtliche in einem Zuge, ver- 
- zaubert, ohne innerlich auch nur einmal abzusetzen, gelesen habe“ und spielt in die- 
' sem Zusammenhang auf die Goethe-Lektüre des Knaben Heinrich an; dann preist er 
den „Grünen Heinrich“ besonders. Allein in der „Entstehung des Doktor Faustus“. 
- (1949) spricht Mann davon, daß.ihm während seiner Krankheit die vier Bände des 
‚Grünen Heinrich“ geliehen wurden, „der mir sonderbarer- — ja skandalöserweise — 
bis zur Stunde so gut geht wie (sic!) unbekannt geblieben war“. Dann fügt er hinzu: 
„Und wie sonderbar, sonst nie vorkommend, das spätere Verlassen der autobiogra- 
phischen Form, der Übergang vom Ich in die dritte Person!“ 

Aus dieser Bemerkung zieht Asher den kühnen Schluß, daß Mann den „Grünen 
Heinrich“ weder bei dem ersten noch bei dem zweiten Anlaß gelesen habe, und fährt 
fort: „Even the most elementary student of Keller’s works knows that in the novel 
it is exactly the other way round: the third person (sic!) is changed to the first per- 
son®. Und später: „We can only hope that his reading of Goethe was more thorough 
than his reading of Keller.“ $ 

Als Asher dann erklärt, daß Manns Selbst-Identifikation mit Goethe ironisch auf- 
zufassen sei, macht er die Bemerkung: „His irony is so all-embracing that he is 
willing, even determined, to direct its shafts against himself. He is prepared to admit 
in 1949 ‚skandalöserweise‘ he has never read a novel he claimed to have perused 
thirty years before. And he analyzes his ‚second reading‘ of the novel deliberately 
in such a way that the reader realizes that, even in 1949, he has no interest in its 
content“®. 

Asher ist keinesfalls berechtigt, zu sagen: „he never read the novel“. Die Worte 
„so gut wie“ könnten ja auch ausdrücken, daß der alte Künstler das Gefühl hatte, 
erst jetzt sei ihm das Wesen des „Grünen Heinrich“ richtig klar geworden. Offen- 
bar handelt es sich aber um etwas anderes. Überlegen wir einmal den Wechsel der 
Person in Kellers Roman! Ashers diesbezügliche Feststellung ist sehr ungenau. Wenn 
er an die — in der Regel gelesene — zweite Fassung (1879/80) denkt, so beginnt diese 
doch in der ersten Person („Mein Vater war ein Bauernsohn ...“) und geht — ab- 
gesehen von einem Einschub wie der Meretlein-Geschichte — bis zum Ende in der 
ersten Person weiter. Aber in der ersten Fassung — die trotz des Fluches heute eine 
gewisse Verbreitung hat — folgen in der Cotta-Ausgabe von 1914 nach einer Ein- 
leitung von weniger als 60 Seiten in der dritten Person rund 600 Seiten in der ersten 
und auf diese rund 400 in der dritten Person. Bekanntlich sind die beiden Fassungen 

“ recht verschieden. Als Thomas Mann „Sämtliches“ las, hatte er wohl die Gesamt- 
ausgabe (des damals noch nicht „freien“ Keller) mit der zweiten Fassung des Romans 
zur Verfügung. Man muß aber annehmen, daß ihm dreißig Jahre später die erste 
Fassung gebracht wurde, für die u. a. „das spätere Verlassen der autobiographischen 
Form“ kennzeichnend ist. Auffällig ist nur, daß er die Entstehungsgeschichte des 
„Grünen Heinrich“ offenbar nicht kannte. Aber er war ja kein zünftiger Gelehrter, 
und er wußte soviel anderes. 

Wie immer dem sei, Ashers Schlußfolgerungen sind wohl hinfällig. Ironie kann 
man nicht hinter Thomas Manns Äußerungen über seine Keller-Lektüre spüren. Dies 
allein scheint zu zeigen, daß Ashers Analyse Thomas Manns reicher und verwickelter 
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Der Ausgabe von Kleists Erzählungen in der Fischer-Bücherei ist Thomas Maı 
_ schwungvoller Aufsatz „Heinrich Kleist und seine Erzählungen“ vorangestellt, 
eine treffliche Einführung bildet. Hier nehme ich mir die Freiheit, zwei Stellen da 


die mir anstößig erscheinen, kurz zu besprechen. 


a) Su 
Wir wissen, wie wenig Verständnis Goethe für das Genie Kleists hatte. Aber 
Thomas Mann erhebt einen ungerectfertigten Einwand gegen Goethe durch die 
Äußerung: „Er nannte den ‚Kohlhaas‘ ... ‚artig erzählt und geistreich zusammen- 
gestellt‘ (halten zu Gnaden, hier gibt’s weder Artigkeit noch Geistreichigkeit)“. Ich 
fürchte, diese Bemerkung Manns verrät mangelnde Vertrautheit mit einer wichtigen 
Seite des Sprachlebens. Man darf doch nicht ohne weiteres annehmen, daß Wörter wie 
artig und geistreich zu Goethes Zeiten die heutigen Bedeutungen hatten. Zwar waren 
diese damals schon in Entwicklung, aber das heutige Stadium hatten sie noch keines- 
24 wegs erreicht. 
Wenn auch artig in seiner Bedeutung stark schillerte (wie man aus Paul Fischers 
»  „Goethe-Wortschatz“ ersehen kann), barg es doch zumeist wenigstens etwas von dem 
ursprünglichen Sinne „die richtige Art habend“ (vgl. unser Das hat Art); dann „an- 
gemessen“, „schön“. Schlagende Beispiele von Goethe bietet der ehrwürdige erste 
Bänd des D. W.s: ein artiges Kloster; ein Amt mit einem artigen Einkommen; Darm- 
stadt hat eine artige Lage vor dem Gebirge; es wird sich artiger davon erzählen las- 
sen, als sich’s schreibt. Dazu halte man die Briefstelle: Diese Betrachtungen führten 
auf artige Resultate. Und wenn Wagner (V. 6874) den Homunculus „ein artig Männ- 
lein“ nennt, meint er mit „artig“ nicht genau dasselbe wie wir. 
Das — ursprünglich religiöse — Wort geistreich bedeutet für Goethe noch oft „reich 
an Geist“. Er verwendet es z. B. für den Harfner (Lehrjahre V, 15): seine geistreichen 
und herzlichen Töne; für Aurelie (Lehrjahre IV, 13): ... einen entschiedenen Zug 
des Kummers ..., der ihrem geistreichen Gesicht noch besonderes Interesse gab; und 
in einem der „Sprüche in Prosa“ heißt es: Ein geistreicher frohgesinnter Mann sagte: 
Wer will, der muß. 
Also Goethe meinte wohl, Kleists Erzählweise im „Kohlhaas“ sei von schöner Art, 
und die Komposition des Ganzen verrate viel Geist. 


b) 
In einer Fußnote sagt Thomas Mann: „Es hat unter seinen (d. h. Heinrichs von 
Kleist) Vorfahren einen dichtenden Offizier gegeben, Ewald von Kleist (1715—1759); 
aber ich kenne ihn nicht, und man braucht ihn nicht zu kennen.“ Niemand sollte über 


etwas urteilen, was er nicht kennt. Das Interesse für Lessing scheint zu verlangen, daß 
man ein wenig wisse von diesem liebenswürdigen Dichter. 


BESPRECHUNGEN 


Siegfried Gutenbrunner, Schleswig-Holsteins älteste Literatur, Walter 
G. Mühlau in Kiel, 1949, 103 S. Pr. kart. 3.75 DM. 


Dieses Büchlein, das erste Nachkriegswerk des Verfassers, dem seither eine statt- 
liche Reihe von Aufsätzen, Abhandlungen und größeren Veröffentlichungen gefolgt 
sind, ist in seinem Gedankenreichtum, seinen geistreichen Formulierungen und dem 
Mut, auf dem oft gefahrvollen Weg der Hypothese in bis dahin unbegangenes Neu- 
land vorzustoßen, ein „echter Gutenbrunner“. Es handelt sich nicht so sehr um eine 
große und streng wissenschaftliche Veröffentlichung sondern um eine jener dankbar 


— 
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zu begrüßenden Publikationen, die einerseits dem interessierten Laien zugänglich 


ist, anderseits aber auch dem Fachgelehrten wertvolle Anregungen vermitteln kann. 
In dieser Hinsicht sind auch die eingestreuten methodischen Bemerkungen des Ver- 


‚fassers zu begrüßen, die dem Laien das Eindringen in die schwierige Materie der 


germanischen Altertumskunde erleichtern, in ein Gebiet voll ven Fallstricken und 
Irrlichtern, wie es einmal treffend Gudmund Schütte gesagt hat, aber auch dem 


Wissenschaftler können diese Anmerkungen einiges Beherzigende sagen. Wie es für 


S. Gutenbrunner typisch ist, wird auch hier an die zu behandelnden Dinge sozusagen 
von innen herangegangen, d. h. der Verfasser ist bemüht, die Phänomene aus dem 
Geist des germanischen Altertums heraus zu verstehen und zu erklären und neues in 
einen größeren und bekannteren Zusammenhang einzuordnen. Das ist m. E. gie dem 


Gegenstand der germanischen Altertumskunde angemessene Methode, dem mit den 


Dingen nicht so Vertrauten in manchem vielleicht nicht so zugänglich. Gutenbrunner 
kann dadurch auch manche Arbeitshypothese wahrscheinlicher machen, allerdings nur 
für den, der diese Betrachtungsweise versteht und sich zu eigen macht. Unser Büchlein 
ist, das muß betont werden, keine erschöpfende Darstellung und Abhandlung. Die 
Hauptmotive werden meist nur angeschlagen und kurz umrissen. Darin liegt aber 
wohl gerade der Reiz dieses Werkchens und sein Reichtum an Anregungen. Zugleich 
möchten wir aber diese Feststellung mit der Hoffnung verbinden, einzelne Gedanken 
und Ansichten des Verfassers in umfassender Darlegung mit eingehender Argumen- 
tation vorgelegt zu bekommen, so insbesondere das Gudrunkapitel. 

Gutenbrunner versteht unter Schleswig-Holsteins ältester Literatur die altger- 
manische und altnordische Dichtung im Raume von Schleswig-Holstein bis zum Be- 
ginn der überlieferten Literatur, die mit der Visio Godescalci und der Chronik des 
Helmold von Bosau beginnt, und daneben auch solche, die auf Schleswig-Holstein 
anspielt, also epische, kultische und gnomische Dichtung, die in Schleswig-Holstein 
verbreitet und beheimatet war; wir könnten vielleicht in Abwandlung eines Buchtitels 
von Georg Baesecke sagen, die Vor- und Frühgeschichte Schleswig-holsteinischer Dich- 
tung. Der Weg zu dieser uns verschollenen Dichtung im allgemeinsten Sinne geht 
über den Versuch des Rückschlusses von Überliefertem in der englischen, nordischen 
und auch deutschen Literatur. Was vom Ostseeraum in den Nordseeraum wanderte 
und über Land von Süden nach Norden und von Norden nach Süden, mußte ja die 
üblichen Verkehrswege der Kimbrischen Halbinsel passieren, und was die Angeln 
aus ihrer Urheimat mitgebracht haben, muß ja im Schleswiger Raum beheimatet ge- 
wesen sein. Diese Bedingungen gilt es in dem Büchlein als wahrscheinlich zu machen. 

Dem Bericht bei Plinius über die Nordlandfahrt des Pytheas möchte Gutenbrunner 
ein altgermanisches in Holstein beheimatetes Sprichwort entnehmen. Natürlich ist es 
fast unmöglich, eine solche Vermutung, wie der Verfasser selbst zugibt, völlig wahr- 
scheinlih zu machen. Treffend sind die methodischen Anmerkungen zur Deutung 
kimbrischer Personennamen. Die Herleitung des kimbrischen Königsnamens Boiorix 
aus epischer Dichtung, die den Ruhm der keltischen Bojer verkündete, in der Art 
jener „carmina“, in denen die Germanen nach Tacitus „Hercules“ und Arminius 
besingen und verherrlichen, wohl eine Vorform der klassischen Preislied- und Helden- 
dichtung, mag einige Wahrscheinlichkeit für sich haben, besonders wenn wir an die 
alemannischen Fürstennamen Huohhing und Nabi und ihre Herkunft aus der Finns- 
burgsage denken. Daß der genannte Personenname in den Norden gelangte, bzw. die 
Grundlage dieser Namenschöpfung — er konnte ja auch von den Kimbern im süd- 
östlichen Mitteleuropa übernommen worden sein, zeigt nach Schütte, auf den sich 
Gutenbrunner beruft, der Name B£rig des gotischen Vorzeitkönigs, der lautlich 
Boiorix entspricht. Nun brauchen aber solche Lieder, wie sie Gutenbrunner voraus- 
setzt, nicht unbedingt über Schleswig-Holstein und Jütland von den südöstlichen 
Germanen in den Norden gewandert zu sein sondern auch über den Seeweg Oder- 
mündung-Südskandinavien-Dänemark, ein Weg, auf dem so manches Kulturgut in 
den Norden gelangt ist. Lassen wir nun diesen Einwand bestehen, so müssen wir 
freilich an „Schleswig-Holsteins ältester Literatur“ Abstriche machen bzw. sie mit 


einigen Prapkzet avon w 
r germanis tu 
gleiche Falle wird uns noch beim Finnsburgkapitel und vielleicht auch bei 


Per G 
s begegnen, und ich möchte doch gerade diese Anregungen und Gedanken der Krit 
'an der Tatsache, daß der Buchtitel vielleicht nicht immer ganz zutrifft, vorziehen. 
- Den altertümlichen altenglischen Flursegen, die Anrufung der Erdgöttin unter dem 
Namen Erke, möchte Gutenbrunner auf ein kultisches Lied zurückführen, das die 
Angelsachsen aus ihrer schleswig-holsteinischen Urheimat mitgebracht haben könn- 
ten, vielleicht mit dem Nerthuskult in Zusammenhang stehend. Die Vermutung, daß 
beim Nerthuskult gleiche oder ähnliche Lieder gesungen wurden, ist m. E. nicht von 

der Hand zu weisen!. \ 

R Um überlieferte altgermanische Literatur handelt es sich ja ohne weiteres bei den 
Runeninschriften. Ansprechend sind Gutenbrunners Ergänzungen und Deutungen der 
abgekürzten Runen auf dem Schildbuckel und dem Schwertknopf von Thorsberg. Ihre 
Erklärung wird durch die altnerdische Zauberdichtung gestützt. Ein besonderes In- 
teresse verdient die Deutung der bekannter Schwertzwingeninschrift. Im BW des PN 
Wulpupewaz hat man schon früher den GN Ullr gesehen?. Auf Grund altenglischer 
und altnordischer Dichtung macht es Gutenbrunner wahrscheinlich, daß dieser Gott 
bei den Angeln bzw. deren Königssippe verehrt wurde. Akzeptieren wir diese An- 
nahme, so hätten wir damit einen Hinweis mehr, daß die Thorsberger Inschrift doch 
aus dem Lande stammen könnte, was bei einem losen Gegenstand nicht so ohne wei- 
teres anzunehmen ist. Die Goldhörner von Gallehus behandelt Gutenbrunner in zwie- 
facher Hınsicht, nicht nur den bekannten Runenspruch von Hlewagast, einen der 
überlieferten ältesten germanischen Verse, sondern auch die Bilddarstellungen. Er 
sieht in ihnen verschiedene Mythen, die um 400 in Schleswig verbreitet waren. Über 
' die Goldhörner von Gallehus hat jetzt E. Graf Oxenstierna eine umfassende Unter- 
suchung vorgelegt’. Während er manche der Bilder anders als Gutenbrunner deutet, 
kommt er doch zu einer ähnlichen Gesamtauffassung. Vor allem hat er es in metho- 
disch vorbildlicher Weise wahrscheinlich gemacht, daß die beiden Hörner und die 
Runeninschrift aus dem Lande und aus dem Norden stammen, eine Ansicht, von der 

auch Gutenbrunner ausgeht. 

Daß die Offasage aus Schleswig stammt, ist schon bisher allgemein angenommen 
worden. Deutungen, welche die dänische Fassung der Sage als mittelalterliche Über- 
nahme der altenglischen ansehen, werden m. E. dem Wesen der germanischen Helden- 
dichtung nicht gerecht. Den Untersuchungen Hermann Schneiders folgend, mac es 
Gutenbrunner m. E. wahrscheinlich, daß ein Heldenlied von Offa in Schleswig ver- 
breitet war. Nach Schleswig-Holstein und zwar Nordfriesland verlegt der Verfasser 
die Herkunft des Finnsburgliedes. Besonders wertvoll erscheint mir seine Verknüp- 
fung des Friesenkönigs Finn mit dem Riesen bzw. Zwerge Finn der nordischen Über- 
lieferung. Dadurch ist uns eine weitere Zurückverfolgung dieser Heldensage zu ihren 
Ursprüngen hin möglich. Im Gegensatz zu Gutenbrunner möchte ich jedoch annehmen, 
daß die Geschehnisse des Finnsburgliedes nicht nach Nordfriesland weisen, da die 
Einwanderung der Friesen in Westschleswig erst ins Frühmittelalter fällt, sondern 
daß wohl eine ursprünglich jütische Heldensage in England auf Grund ähnlicher 
Überlieferungen auf Friesland (hier wohl Wesfriesland) bezogen wurde“. 

Schleswig-Holsteins überlieferte Literatur beginnt erst im 12. Jh., und so gehört 
auch die Wikingerzeit zur Vor- und Frühgeschichte schleswig-holsteinischer Dichtung. 
Gutenbrunner vermutet, daß Haithabu, jene bekannte frühmittelalterlihe Handels- 
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1 Anders F. R. Schröder, Erce und Fjorgyn: Erbe der Vergangenheit, Festgabe für 
Karl Helm (Tübingen 1951), S. 25ff. ; 


2 N Noreen: Altisländische und altnorwegische Grammatik*, Halle 1923, S. 199 und 
. 389, 


® Eric Graf Oxenstierna: Die Goldhörner von Gallehus, Lidingö 1956. 
* W. Laur: Die Heldensage vom Finnsburgkampf, ZfdA LXXXV, 1954, S. 107ff. 


' gebenheiten auch in der Dichtungsgeschichte eine bedeutende Rolle gespielt hat. Sie 
wird in den Sagas von Gisli und vom weisen Njal und in Skaldenliedern erwähnt. 
E Im Anschluß an Hugo Pipping vermutet der Verfasser, daß einzelne Partien der 

f Voluspä, für die er entgegen Pipping mit der Mehrzahl der Forscher eine norwegische 
- Herkunft annimmt, aus Haithabu stammen könnten. so besonders das Trollweib öst- 
lich im Eisenwalde (/arnviör), wobei er an der adän. /arnwith, den as. Isarnhö, im 
- östlichen Schleswig-Holstein denkt®. Da nun dieser Waldname im Norden noch 
_ mehrere Male bezeugt ist, wird dieser Bezug aber vielfach angezweifelt®. Eine in Hait- 
f habu beheimatete ostnordische Fornaldarsaga, die auf in Niederdeutschland verbrei- 
teter Heldendichtung beruht, vermutet nun Gutenbrunner als Vorlage unseres Kudrun- 
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Epos und der Sagagestaltung an. Wie schon zu Anfang angedeutet, würden wir es 
begrüßen, diese für die Heldensagenforschung so wichtige Hypothese in breiter wis- 
senschaftlicher Darstellung vorgelegt zu bekommen. Wie zu Anfang könnten wir aber 
auch hier einen Einwand machen. Könnte nicht eine solche Vorzeitsaga in vermitteln- 
der Stellung zwischen Nord und Süd auch im Danelag in England verbreitet gewesen 
sein? Beachtung verdienen ferner Gutenbrunners interessante Ausführungen über die 
Ursprünge der Hildesage, die auf dem Wege von Pommern nach England wohl auch 
Schleswig-Holstein passiert hat und die er an Hand eines Namens in die südwest- 
norwegische Urheimat der Rugier verfolgt und dort im Stammeskult und Stammes- 
mythos verankert. 

Wenn auch manches, was an altgermanischer und altnordischer Dichtung in Schles- 
wig-Holstein vorhanden war, sich nicht mehr recht dem Dunkel der Vorzeit ent- 
reißen läßt und im Lichte der Forschung nur unsicher und schemenhaft bleibt, so 
können wir doch abschließend feststellen, daß wir Gutenbrunners Büchlein, mit viel- 
fachen Anregungen bereichert, aus der Hand legen. 


Wolfgang Laur (Busdorf/Schleswig). 


5 G. Schütte: Gotthiod und Utgard, Kobenhavn-Jena 1935, S. 315. 
6 Kr. Hald: Vore Stednavne, Kobenhavn 1950, S. 173. 


Meta Klopstock geborene Moller, Briefwechsel mit Klopstock, ihren Verwandten 
und Freunden. Hrg. und mit Erläuterungen versehen von Hermann Tiemann. 
In 3 Bänden veröffentlicht 1956 für die Mitglieder der Maximilians-Gesellschaft e. V., 
Hamburg. 8°. 1007 S. I. Bd. (S. 1—409): Vor der Verlobung und Brautzeit. II. Bd. (bis 
S. 722). Ehejahre in Dänemark. Letztes Lebensjahr in Hamburg. III. Bd.: Einführung 
des Herausgebers. Erläuterungen. Meta Moller und das 18. Jahrhundert von Erich 
Trunz. Register. 

Nach jahrzehntelangen vergeblichen Bemühungen ist es der Hamburger Staats- 
und Universitäts-Bibliothek 1950 gelungen, den umfangreichen Nachlaß des Dichters 

- von der Erbenfamilie (von Winthem) zu erwerben. So ist der bedeutsame Nachlaß 
der wissenschaftlichen Forschung endlich uneingeschränkt zugänglich geworden. Auf 
ihm beruht auch die vorliegende Publikation der insgesamt erhaltenen 352 Briefe, 
welche zum größeren Teil bislang unveröffentlichtes Material bietet, und auch die 
bereits bekannten Briefe, in denen auf Verlangen der Familie zahlreiche Stellen aus- 
gelassen werden mußten, sind hier erstmalig in vollem Wortlaut veröffentlicht. 

Man muß diese Briefe in einem Zuge lesen, um die Entwicklung ihrer Liebe ganz 
mitzuerleben und zu verstehen, von dem seltsamen Schwanken an zwischen leiden- 
schaftlichen Beteuerungen der Freundschaft und der Liebe (langsam löst sich Klopstock 
von Fanny, und auch Meta liebt, wie sie Klopstock bekannt, anfangs noch einen 
anderen), zum Glück der Brautzeit und weiter zur Seligkeit der kurzen Ehejahre, 
die ein so erschütterndes Ende finden: am 28. Nov. 1785 stirbt Meta, erst 30 Jahre 
alt, bei der Geburt eines toten Sohnes. Wie ein dunkler Vorklang ist es, wenn 
Klopstock von dem Tod der jungen, erst 27jährigen dänischen Königin Luise be- 
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stadt im Grenzgebiet der Deutschen und Dänen, als Vermittlerin kultureller Ge- 


epos. Der Verfasser führt dabei einige ansprechende Vergleichsmomente zwischen dem e 
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richtet, die er im Sarge gesehen und „neben ihr den Prinzen, den Sie in wenig 
Wochen geboren haben“ (1. 1. 1752. Nr. 69). Es hat etwas rührendes und er- 
greifendes, wie Meta immer wieder von dem Sohn oder den Söhnen spricht, die 
sie dem Gatten zu schenken hofft, vgl. S. 316. 365f. 373. 378. 384. Nach zwei Fehl- 
geburten (S. 651) wird sie zum dritten Mal schwanger, und beide sind froher Hoffnung 
und Zuversicht, vgl. S. 669. 675ff. Da schreibt sie etwa (5.8.1758. Nr. 324 S. 680): 
„Hör, dein süßer Junge (ich hab ihn noch lieber seit dem) hüpft allemal wenn ich 


einen Brief von dir kriege, oder an dich schreibe — da eben“; vgl. auch S. 704. Daß | 


es ein Junge ist, dessen ist sie gewiß. Ein Mädchen? „Ja wenns eins wäre, so würde es 
mir freylich auch lieb seyn, aber es ist keins“ (S. 705), und im gleichen Brief vom 
29.9.1758: „Ach Klopstock, es wird noch ganz was anders seyn, als wie ich dich zur 
als Braut wieder sah. Ja, ihr Liebesgötter, es ist ganz was anders, wenn man so einen 
süßen Springer seinem süßen Mann wieder entgegen trägt, als wenn nur etwa, den 
empfangenen Ring am Finger hat.“ Der Brief vom 10. 8.58 schließt mit den Worten: 
„Deine gesunde Frau u dein gesundes Kind!“ Und nur wenig mehr denn ein Viertel- 
jahr später — ein toter Sohn und eine tote Frau. 

Angesichts dieser lauteren Liebe und Glückseligkeit muß eine Behauptung wie die 
des verdienten Klopstockforschers R. Hamel (Kürschners Dt. Nat. Lit. Kl.’s Werke I. 
S. XCVIII), wohl nie habe „das Wesen einer Frau so entscheidend auf das Talent 
eines Dichters eingewirkt, und so zu seinem Nachteil“ doch als blasses Philologen- 
gerede verstummen. Die Überschwänglichkeit der Briefe rückt sie bereits in die Nähe 
derEmpfindsamkeitsperiode, wie sie etwa die Brautbriefe Herders und Caroline 
Flachslands aus dem Anfang der 70er Jahre kennzeichnet. Meta Moller ist wie Klop- 
stock von echter tiefer Gläubigkeit, eine kluge und feine, gebildete Frau, die an 
Richardson englische Briefe schreibt, wobei sie wohl gelegentlich, leicht kokettierend, 
auch ihre französischen und italienischen Sprachkenntnisse durchblicken läßt (6. 5. 58. 
S. 665); oder auch ihm sagt, was sie — stolz, Klopstocks Gattin zu sein — in alle Welt 
hinausjubelt: „I am the happiest wife in the world“ (14. 3. 58. S. 657). — Es ist durch- 
aus schief, von ihrem „abstrakt schwärmerischen Wesen“ (R. Hamel) zu sprechen. Sie 
ist von heiterer, fröhlicher Natur und besitzt einen köstlichen Humor, der uns vor 
allem in so manchen Schilderungen aus der Kopenhagener Zeit entgegentritt. So wenn 
sie ein kleines Zwiegespräch mit Kl. wiedergibt (S. 467), oder den geliebten Schwestern 
vom „Schrittschulaufen“ berichtet (S.550ff.): „Glaube nur, daß man in der Kälte 
spatziren kann, u daß ein solcher Spatzirgang einem sehr wohl thut“(!), von einem 
Konzertabend (S. 592f.) oder von einer stürmischen Überfahrt erzählt, auf der eine 
Frankfurterin in Klagen ausbricht: „‘Ach Kott! ach Kott! ich schterpe, ich schterpe! 
Cha, das ischt’kewiss ich schterpe! ...’ Sie that böse wie sie sah, daß sie so bekozt 
war (ein frankf: Wort, vermutlich)... .“ usw. usf. 

So tritt uns aus diesen Briefen eine hochtalentierte Briefschreiberin entgegen, die 
wir glauben leibhaftig und lebendig vor uns zu sehen, in ihrer frommen Schwärmerei 
und liebevollen Hingabe, in ihrer ungezwungenen schlichten Natürlichkeit, ihrem 
schalkhaften Humor und dem offenen Blick für die Welt. — Für weiteres sei auch auf 
die gehaltvollen Ausführungen von E. Trunz im 3. Bd. verwiesen. 

Ein paar Einzelbemerkungen zu den sehr gediegenen, rund 200 Seiten umfassenden 
Erläuterungen: S. 120 (Nr. 52): „Der erste Tag im Monat May“ ist ein Zitat, der An- 
fang eines Trioletts von F. v. Hagedorn. — S. 171 u. 174 (Nr. 78, 80): zu den Kindbett- 
zeremonien vgl. Holbergs Komödie ‚Barselstuen‘ („Die Wochenstube“) von 1723. — 
Meta schreibt häufig Sunge (d. i. echt holsteinisch-hamburgisch Zunge = „Junge“, vgl. 
Anm. $. 761), auch für Kl. „mein geliebter Sunge“ usw., daher hätte auch S. 277 diese 
ihre Form (statt ‚Junge‘ „von späterer Hand“ S. 843) im Text belassen werden müssen. 
— Als Hamburgerin gewohnt im täglichen Leben plattdeutsch zu sprechen, unterlaufen 
ihr gelegentlich Sprachschnitzer im Hd. (was sie wohl auch mit „Verschreibungen“ 
S.522 meint). Darum ist S.34: „einen mich sehr angenehmen Plan“ vor ‚mich‘ kein 
‚für‘ zu ergänzen. Vgl. auch S. 302f. „Deinen Stock .. . besitzt eine große Kraft“: im 
Nd. hat der Acc. den Nom. verdrängt. — Zu dem „nicht ermittelten Zitat“ S. 246: 


Besprechungen. 
0 felix iuvenis! puella felix!“ vgl. immerhin Mörikes Idylle vom Bodensee 7, 1: 
#2 „O glückselige Zeit, da der Jüngling blüht und die Jungfrau!“ — Im Personenver- 

zeichnis hätte man wohl die Beifügung des Geburts- und Todesjahres gewünscht, so- 


wie eine knappe Angabe der Verwandtschaftsverhältnisse, besonders der schwer über- 


sehbaren Familie Metas. F. R. Schröder 


Werke Goethes, hrg. von der Deutschen Akademie der Wissenschaf- 
ten zu Berlin. Diese unter der bewährten Leitung von Ernst Grumach 


stehende Ausgabe erstrebt (unter Verzicht auf alle sachlichen Erläuterungen und 


Anmerkungen seitens der Herausgeber) einen zuverlässigen kritischen Text, der sich 
bis auf die sorgfältige Berücksichtigung der Orthographie wie der Interpunktion er- 
streckt. Über die grundsätzlichen Fragen der Textgestaltung hat Grumach wieder- 
holt, erstmalig in seinen ‚Prolegomena zu einer Goethe-Ausgabe‘: Goethe- Jahrbuch 
1950 S. 60ff., gehandelt, wodurch die Zuverlässigkeit aller früheren kritischen Aus- 
gaben, auch die der Weimarer Sophienausgabe, aufs schwerste erschüttert ist. Die 
Ausgabe des „West-östlichen Divans“, von dem bislang 3 Bände vorliegen, haben wir 
bereits früher angezeigt (GRM N.F. 3. 1953. S.250). Inzwischen sind sechs weitere 
Bände der Goetheausgabe erschienen (vgl. die genauen Titelangaben oben S. 307), 
deren jeder dank seiner wohlüberlegten Gestaltung besonders wertvoll und will- 
kommen ist. 

Zunächst die dreibändige Ausgabe sämtlicher Jugendwerke, bearbeitet von Hanna 
Fischer-Lamberg, unter Ausschluß der größeren (Götz, Werther, Faust), die 
eigenen Ausgaben vorbehalten sind, und der vorweimarer Gedichte, die in die Ge- 
samtausgabe der Gedichte aufgenommen werden sollen. Bd. 1 enthält alle kleineren 
Dramen und dramatischen Szenen von 1757—1773, angefangen mit den ersten dialo- 
gischen Versuchen aus den ‚Labores Juveniles‘ (berechtigterweise in Auswahl: 3 
Colloquia zwischen pater und filius aus dem Jan. 1757) bis zu „Götter, Helden und 
Wieland.“ — Bd. 2 die weiteren aus den Jahren 1774 und 75. — Bd. 3 Die Prosa- 
schriften (1757—1775): auch wieder einiges aus den ‚Labores Juveniles‘, und u.a. die 
Ephemerides‘, alle Goethe zugewiesenen Beiträge zu den Frankfurter Gel. Anzeigen, 
sowie seine Beiträge zu Lavaters Physiognomischen Fragmenten, zu deren Verständ- 
nis, was besonders dankenswert ist, auf 21 Tafeln die Vorbilder zu Goethe Charak- 
teristiken beigegeben sind. Ein vierter, abschließender Band wird den Kritischen 
Apparat und die Zeugnisse und Materialien enthalten. 

Die Leiden des jungen Werthers hat Erna Merker, die Witwe des 1945 auf der 
Flucht verstorbenen Breslauer namhaften Literarhistorikers Paul Merker, bearbeitet. 
Der vorliegende 1. Textband bietet die erste Fassung von 1774 und die zweite von 1787 
in Paralleldruck, wodurd ein Vergleich beider Fassungen aufs bequemste ermöglicht 
ist. — Gleichfalls in Paralleldruck sind im 1. Bande der Faustausgabe, bearbeitet von 
Ernst Grumach der Urfaust und Faust, ein Fragment (Druck 1790). Als besondere 
Kostbarkeit ist diesem Bande die Göchhausensche Abschrift des Urfaust, vollständig in 
‘ Facsimile beigegeben. — Torquato Tasso, bearbeitet von Lieselotte Blumen- 
thal 1. Text bringt außer dem Haupttext auch die Bühnenbearbeitung von 1807. 

So hat es E. Grumach verstanden, dieser Goetheausgabe ihr eigenes Gepräge und 
ihren eigenen Wert zu geben. Hervorhebung verdient auch die Ausstattung, der 
saubere große Druck und der schlichte, vornehme Einband, in dunkelbraunem Ganz- 
leinen mit dem Goetheschen Wappen auf der Vorderseite, und nicht zum wenigsten 
auch der niedrige Preis der (auch einzeln käuflichen) Bände. F. R. Schröder 


Kanzler von Müller, Unterhaltungen mit Goethe. Kritische Ausgabe besorgt 
von Ernst Grumach. 1956. Hermann Böhlaus Nachfolger, Weimar. Lex 8° XVIII, 
410 S. Pr. Gzln. 33.— DM. 

Wenn man die Extensität und Intensität der mehr denn hundertjährigen Goethe- 
philologie bedenkt, ist es erstaunlich, ja geradezu befremdlich, daß sich noch niemand 
mit der kritischen Sichtung der umfangreichen Aufzeichnungen des Kanzlers v. 
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Müller befaßt hat. Diese Aufgabe endlich nachgeholt und mustergültig durchgeführt 
zu haben, ist das Verdienst von E. Grumadı. 

Als bald nach Goethes Tod eine Reihe von Erinnerungsbüchern herauskamen, faßte 
auch der Kanzler den Plan — wozu Eckermanns „Gespräche“, die er 1835 im Manus- 
kript las, die letzte, entscheidende Anregung gaben — aus seinen Tagebüchern die 
„Unterhaltungen mit Goethe“ zusammenzustellen. Aber infolge widriger Umstände, 
vor allem wegen der Ablehnung mancher Bemerkungen seitens Maria Paulownas, sah 
er von einer Veröffentlichung ab. Erst 20 Jahre nach seinem Tode (1849) hat sie 
der Weimarer Archivdirektor C. A.H. Burkhardt erstmalig herausgegeben, leider 
jedoch völlig unbefriedigend und unkritisch, dem auch die zweite und dritte Auf- 
lage (1898 u. 1904) trotz mancher Berichtigungen, die andere beisteuerten, nicht 
wesentlich abgeholfen haben. Wie Grumach in der Einleitung darlegt, ist der Text der 
„Unterhaltungen“ schon das Ergebnis einer doppelten Überarbeitung, die Müller 
in den Jahren 1835/36 vor und nach Entstehung der Reinschrift vorgenommen hat. 
Er enthält daher Altes und Neues in friedlichem Nebeneinander, Stellen, die un- 
mittelbar oder nur wenige Tage nach einem Gespräch niedergeschrieben sind, und 
Sätze oder ganze Abschnitte, die Müller erst 1835/36 ergänzt hat. Darüber hinaus aber 
hat er auch den alten Text durch Überarbeitung verändert und sich vom ursprüng- 
lichen Wortlaut entfernt, und „am unangenehmsten“ sind die Änderungen, die 
Müller häufig in ganz unzulässiger Weise an Goethes Reden vornimmt, wofür auf 
Grumads S. XVf. angeführten Beispiele verwiesen sei. 

Diese Neuausgabe versucht zum ersten Mal, den urprünglichen Wortlaut der Auf- 
zeichnungen Müllers wiederherzustellen, wobei die Tagebucheintragungen und die aus- 
gearbeiteten Gespräche durch verschiedene Drucktypen voneinander abgehoben sind; 
auch alle weiteren Korrekturen usw. sind genauestens vermerkt. Daß auch die Schiller- 
und Wielandgespräche, Müllers Besuch bei Jean Paul, bei Manzoni u. a. aufgenommen 
sind, ist durchaus zu begrüßen. Im Anhang sind alle Erwähnungen Müllers in Goethes 
Tagebüchern aufgeführt, ferner Verstreute Gespräche, aus Müllers Schriften und 
Reden, sowie aus seinen Briefen, auch aus den (ungelenken) Briefen seiner Frau, und 
schließlich Henriette v. Beaulieu-Marconnay’s Deutung der Helena, Das umfangreiche 
Namenregister hat Renate Fischer-Lamberg sorgfältig bearbeitet. 

F. R. Schröder 


Gespräche mit Goethe in den letzten Jahren seines Lebens von Johann Peter 
Eckermann, Neue Ausgabe hrsg. von Fritz Bergemann, 42—46. Tausend der 
Gesamtauflage. 1955. Insel-Verlag, Wiesbaden. 8°. 949 S. Pr. GzIn. 18.— DM. 


Diese zuerst von Franz Deibel betreute und, wie schon die hohe Auflagenziffer be- 
weist, weitverbreitete und geschätzte Ausgabe hat in F. Bergemann einen in jeder 
Hinsicht sachkundigen Bearbeiter gefunden. Im Gegensatz zu Deibel, der Ecker- 
manns 3. Teil chronologisch in die beiden ersten hineingearbeitet hatte, hat Berge- 
mann ihn mit Recht selbständig belassen. Er hat darüber hinaus aufgrund der 
neueren Forschungen von Petersen, Houben u. a. den Text einer gründlichen Revision 
unterzogen und die Anmerkungen ebenfalls sorgfältig überprüft und ergänzt. Die 
geschmackvolle Ausstattung dieses handlichen Dünndrucbandes in biegsamem dun- 
kelsten Ganzleinen bedarf beim Insel-Verlag kaum der Hervorhebung. 


F.R. Schröder 


Ruth Schirmer-Imhoff, Unsere liebe kleine Freundin, Amalie v. Imhoff, 
Nichte der Frau v. Stein. Boß Verlag, Kleve 1952. 8°. 79 S. Pr. Ppbd. 


Diese kleine Schrift möchte Amalie v. Imhoff (1776—1831) die ihre glücklichen 
Jugendjahre in Weimar verlebte, im Tempel der Dichtung ein „Seitenaltärchen“ er- 
richten, eine Kerze opfern „für dieses Leben und Dichten, das tanzend und strahlend 
begann und ringend und kämpfend endete.“ Von ihren zahlreichen Dichtungen, deren 
einige Schiller der Aufnahme in die „Horen“ und den „Musenalmanach“ würdigte, sind 
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_ am bekanntesten „Die Schwestern von Lesbos“, eine anmutige Idylle in 6 Gesängen 
2 (zuerst im Musenalmanach von 1800), in deren Mittelpunkt die ältere Schwester steht, 
die zugunsten der jüngeren auf den Geliebten verzichtet, ein Sapphoschicksal, in das 


e Züge Iphigeniens wie auch Charlottes v. Stein verwoben sind. Dieses Kleinepos in 
=. 
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flüssigen Hexametern, das man anfangs gar für ein Werk Goethes hielt, hat u.a. 
_ auch (was ergänzend vermerkt sei) Savigny entzückt, der es über die „Agnes von 
Lilien“ von Henriette v. Wolzogen, Schillers Schwägerin, stellte (vgl. Adolf Stoll, 
Der junge Savginy. Berlin 1927. Brief Nr. 39. An beide Creuzer. 12.11.1799). — Und 
_ Amalie gebührt in ihren späteren Lebensjahren das Verdienst, durch ihre erste, ge- 
wandte Übersetzung von Tegners Fritjofssaga (1826) dem gefeierten klassizistisch- 
_ romantischen Epos zum Siegeszug durch Deutschland verholfen zu haben. 
= Unsere Sympathie gilt dem jungen Mädchen, das schön und etwas schnippisch, klug 
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“ und zuweilen recht unkonventionell, gewiß eine anmutige und geistvolle Gespräcs- 


_ _partnerin war, mochte ihr auch, wie vor allem Tante v. Stein mißbilligend feststellte, 
- die Gunst und Freundschaft der Großen manchmal zu Kopf gestiegen sein. — Unser 
Mitgefühl hingegen gilt ihrem Leben seit der Verehelichung mit dem schwedischen 
Offizier Karl v. Helvig (1803), das an seiner Seite und oft und lange fern von ihm 
außer kurzen Zeiten des Glücks ein gerüttelt Maß von Leid und Sorge bedeutete. Und 
aud ihr blieb, wie Lotte Buff, die Enttäuschung nicht erspart, daß sich bei einem 
späten Besuch in Weimar die alte herzliche Beziehung zu Goethe nicht wieder her- 
stellen sollte. 
| Es war schon der Mühe wert, dieses Frauenschicksal, in dem ‚liebe und leit‘ unlöslich 
verknüpft sind, unserer Zeit einmal wieder zu schildern. ‘Auch die „kleineren Geister“ 
von Weimar verdienen eine solche kleine monographische Studie, wie diese — die 
zugleich ein schönes Denkmal der Pietät ist. F. R. Schröder 


| Eduard Castle, Der große Unbekannte, Das Leben von Charles Sealsfield (Karl 
Postl), Briefe und Aktenstücke, Mit einem Vorwort von Prof. Joseph A. von Bradish, 
College of the City of New York. Wien (Karl Werner) (1955). XI, 435 S., 17 Bilder. 


Dem Rezensenten begegnet selten das Glück, die in einer Besprechung geäußerten 
Wünsche erfüllt zu sehen, kaum daß sie gedruckt ist. Mit umso größerer Freude kann 
man in diesem Falle feststellen, daß schon kurz vor der Rezension des Castleschen 
Buches über Sealsfield, das in dieser Zeitschrift, Jg. 6 N. F. S. 412—414, angezeigt 
wurde. eine Ergänzung erschienen ist, nicht als zweiter Band bezeichnet und auch nicht 
im gleichen Verlag, aber an Ausstattung, Satzspiegel und Einband dem vorangehenden 
völlig entsprechend. Unter dem gleichen Obertitel, den die biographische Darstellung 
trägt, sind hier rund 300 Briefe und Aktenstücke vereinigt, die für die Kenntnis von 
S.s Leben dringend erwünscht und für die Beurteilung des ersten Teiles des Castle- 
schen Buches unentbehrlich sind. Hier haben wir die vom Rez. vermißte sachliche 
Stütze, die das Nachweisliche vom Hypothetischen scheidet, die also auch das darstel- 

_ lerisch Selbständige des Castleschen Buches zu erkennen ermöglicht, und die der bio- 
graphischen S.-forschung den nötigen Halt gibt. 

Der Abdruck ist diplomatisch. Die Abkürzungen sind zum Teil aufgelöst. Manches 
im Text ist des Verständnisses halber ergänzt. Anmerkungen fehlen. Ein Register der 
Orts- und Personennamen gibt das Allernötigste an Daten. Im-übrigen wird für 
„sachliche Ausführungen“ auf den ersten Band, Castles Darstellung, verwiesen, der 
an dieser Stelle ausführlich charakterisiert worden ist. Über die Herkunft der Doku- 
mente gibt ein kurzes Verzeichnis („Quellen und Fundorte‘, 4 5.) Aufschluß, über 
den Anteil der dem Hrg. überlassenen Sammlung Raviz€ auch der Vorbericht. Diese 
Nachweise hätten vielleicht durchgängig erkennen lassen sollen, was noch im Original 
vorhanden und was nur in Abschriften und Abdrucken erhalten geblieben ist. Aber 
das ist wohl im Augenblick überhaupt nicht mehr überall festzustellen. 

Eine wichtige Lücke in der S.-Literatur ist damit geschlossen worden. Wenn auch 
manches, wie z. B. eine gründliche Bibliographie, immer noch zu vermissen bleibt, so 
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st unerreichbaren Originalausgaben oder, zu einem Tei 
als fragwürdigen Nachdrucken zur Verfügung stehen. Diese Auf; 
auch nicht leicht für Herausgeber und Verleger, harrt nach - 
Die hoffnungsvollsten Erwartungen darauf sind schon zweimal getäuscht worden, wie 
Castle auch im Vorbericht, aber ohne Bitterheit, erwähnt. Indessen ist S. ein Autor, 
an dem nicht nur Deutschland, sondern alle deutschsprachigen Länder, und außer der 


. 
a 3 
- Schweiz und Österreich auch die Vereinigten Staaten von Amerika Anteil haben. Das E | 
Be berechtigt vielleicht zu einer gewissen Zuversicht darauf, daß, wenn die Privatinitiative 
be: h der Verleger versagen sollte, eine gemeinschaftliche Förderung von den verschiedenen 
Fer Nationen aus ein Ziel erreichen hilft, das die Literaturgeschichtsschreibung des Realis- 
an mus so sehnlich erstrebt. Wolfgang Baumgart (Erlangen). 


IE Rudolf Fischer, Ortsnamen der Kreise Arnstadt und Ilmenau. 121 Seiten und 2 
1 Karte. VEB Max Niemeyer, Halle (Saale) 1956. DM 7.80. ’ 


Die Schrift von Rudolf Fischer erscheint als erstes Bändchen einer von Theodor 
Frings und Rudolf Fischer herausgegebenen Reihe „Deutsch-slawische Forschungen 
zur Namenkunde und Siedlungsgeschichte“. Die Reihe hätte sich nicht besser einführen 
können. 

Ein kurzer historischer Überblick des Gebietes bildet die Einleitung (Abschnitt I). 
Vertieft wird die Besiedlungsgeschichte (Abschnitt IV) durch die Auswertung der I! 
Böodenfunde und hauptsächlich der Namen, die erst von der altgermanischen Zeitan 
greifbare Ergebnisse zeigen. In der überwiegenden Zahl sind die Siedlungen germa- 
nisch benannt. Von den hundert erfaßten Ortsnamen sind nur fünf als sicher slawi- 
scher Herkunft zu ermitteln, daneben noch einige von Deutschen geprägte zusammen- 
gesetzte Ortsnamen, die einen slawischen Personennamen als Bestimmungswort ent-- 
halten. Die soziale und wirtschaftliche Struktur des Gebietes wird in ihrer Entwik- 
lung übersichtlich behandelt. Hi 

Auf Grund des thüringishen Namenmaterials stellt sich Fischer auf den Stand- 
punkt, daß essich bei den im Frankenreich wiederkehrenden Ortsbezeichnungen inman- 
chen Fällen gewiß um eine systematische Namengebung von oben handelt (vgl. mei- 
nen Aufsatz in den „Beiträgen zur Namenforschung“ ]). 

Abschnitt III bringt eine interessante kurze Grammatik der Ortsnamen, die Bildung 
und Lautform der Namen behandelt. 

Naturgemäß nimmt die Deutung der Namen einen großen Raum ein (Abschnitt II 
S.11—68). Die überlieferten Formen, wobei die älteste besondere Berücksichtigung 
findet, werden vorsichtig und überzeugend ausgewertet. Wie sehr die moderne Form 
irreführen kann, zeigt z. B. Martinroda, wenn der Ort nicht a. 1219 als Meinharde- 
rode genannt wäre. 

Mit besonderer Freude zeige ich die in der Ostzone erschienene Schrift Fischers an, 
weil sie einen Beitrag zum wissenschaftlich ungeteilten Deutschland liefert. Die Be- 
schäftigung mit den Problemen der noch politisch getrennten Teile Deutschlands 
soll ja in den Schulen Westdeutschlands nicht vernachlässigt werden. Fischers Buch 
gibt dem Lehrer der höheren Schule ein brauchbares Mittel bei der Durchnahme der 
Besiedlungsgeschichte Thüringens in die Hand. W. Kaspers (Düren). 
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MITTEILUNG 


Nachdem das 1930 in Prag von f Prof. Dr. Erih Gierach begründete und von 
Prof. Dr. Ernst Schwarz aufgebaute „Sudetendeutsche Mundartenwörterbuch“, das 
1945 bereits zur Veröffentlichung herangereift war, durch die Kriegsfolgen verlorenge- 
gangen ist, hat der Traditionsträger der ehem. Deutschen Karls-Universität in Prag,das 
Collegium Carolinum in München, die Wiederaufnahme der Wörterbucharbeit be- 
schlossen. Den Vorsitz im Wörterbuchausschuß führt Prof. Dr. Ernst Schwarz, Er- 
langen. Mit der Leitung des neuen „Sudetendeutschen Wörterbuchs“ wurde der ehem. 
Dozent an der Prager Deutschen Karls-Universität Dr. habil. Franz J. Beranek in 
Butzbach, Falkensteinerstraße 4, betraut. Doch besteht die Absicht, das Unter- 
nehmen möglichst bald in eine westdeutsche Hochschulstadt zu verlegen. Die Arbeit 
des SW ist bereits in erfolgversprechender Weise angelaufen. 
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